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diesem Heft 


beschließen wir den fünften Jahrgang des »Kunstwerk«. Fünf Jahrgänge, »abgetrotzt 
der Zeitungunst«, um mit einem unserer Schweizer Rezensenten zu sprechen! Daß 
wir nun in den sechsten eintreten können, verdanken wir vor allem den Lesern, die 
uns allen Zeitwidrigkeiten zum Trotz die Treue gehalten haben. Um ihre weitere Gunst 
bitten wir! — 

»Deutsche Zeichner der Gegenwart« heißt das Thema dieses Heftes. Es erscheint uns 
besonders geeignet, der deutschen Kunst auch im Ausland neue Freunde zu erwerben. 
Ohne nationale Überheblichkeit darf man sagen, daß Zeichnen einer deutschen Ur- 
begabung entspricht. Im Malen mögen die Franzosen, im Meißeln die Italiener über- 
legen sein, im Zeichnen haben die Deutschen keine Meister über sich. 

Das spezifische Gewicht der modernen deutschen Handzeichnung liegt — unserer Mei- 
nung nach — nicht auf den Blättern der großen Maler oder Bildhauer (so bedeutend sie 
auch oft sind), sondern vielmehr auf den Schwarz-Weiß-Schöpfungen jener Künstler, 
die wir als primäre Zeichner, als »dessinateurs pur sang« bezeichnen möchten. Wir 
nennen ihrer sieben: Alfred Kubin,JosefHegenbarth,Schäfer-Ast,Erich 
Ohser (O. Plauen), Walter Becker, Heinz Battke und Gunter Böhmer. 
Dem Altmeister Alfred Kubin (geb. 1878), der im April seinen 75. Geburtstag feiert, 
sind zwei Aufsätze dieses Heftes gewidmet. 

Der andere great old man unter den deutschen Zeichnern ist Josef Hegenbarth 
(geb. 1884), ein Landsmann Kubins, wie dieser in Nordböhmen geboren. Über Hegen- 
barths jüngstes Werk, die Illustrationen zu »Don Quichote« wird in diesem Heft ge- 
sprochen. 

Erich Ohser, alias O. Plauen (1903-1944) und Schäfer-Ast (1890-1951) sind 
bereits tot. O. Plauens, des Schöpfers von »Vater und Sohn«, gedenkt Kurt Kusenberg 
in diesem Heft; von dem im vergangenen Herbst plötzlich verstorbenen Schäfer- Ast 
hat L.E. Reindl im dritten Heft dieses Jahrgangs (5.66) Abschied genommen. 

Den Zeichner Heinz Battke (geb. 1900), der seit vielen Jahren in Florenz lebt, hat 
Onofrio Martinelli unlängst im »Kunstwerk« (Heft 2/1951, 5.46) gewürdigt. 

Auf Walter Becker hat unsere Zeitschrift bereits im ersten Jahrgang (Heft ı2, 
S. 41 ff.) hingewiesen, als sie die köstlich-kecken Illustrationen Beckers zu »Münch- 
hausen« veröffentlichte. Kurt Martin spricht in diesem Heft über ihn. 

Auch Gunter Böhmer (geb. 1911), der Benjamin dieser Gruppe, ist den Freunden 
des »Kunstwerk« nicht unbekannt (siehe Heft 3/4 des zweiten Jahrgangs, 5. 3). Er 
erscheint uns wie ein jüngerer Bruder Josef Hegenbarths; dies mag daher kommen, 
daß beide Künstler in Dresden den Einfluß der barocken Formenwelt Pöppelmanns 
erfuhren, daß beide in der Tradition stehen, ohne Epigonen zu sein. 


Leopold Zahn Woldemar Klein 
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LOB DER ZEICHNUNG 


»Solche Zeichnungen sind unschätzbar, nicht allein weil sie die rein geistige Intention 

des Künstlers geben, sondern auch, weil sie uns unmittelbar in die Stimmung ver- 

setzen, in welcher der Künstler sich in dem Augenblick des Schaffens befand.« 
Goethe an Eckermann 


»Unter den Werken der bildenden Kunst ist die Zeichnung von der geistigsten Natur 
und das geistigste Verhältnis zu ihr möglich. Vielfach ist sie wesensgleich den einzelnen 
Gedanken, den aphoristischen Äußerungen des Genius, die wir hie und da aufgezeich- 
net finden und die im Augenblick, wo wir sie lesen, jede den Grundriß zum einzigen 
Tempel auf Erden erkennen. Im Vergleich mit solchen blitzhaften Hin-zeichnungen ist 
dann das Buch und das Gemälde irdisch und schwer.« 

Hugo von Hofmannsthal 


»Das Wohlgefühl, das uns überkommt, wenn wir gewisse Zeichnungen betrachten, 
hat seinen Grund in der geistigen Ergänzung, die der Urheber der Linien angesichts 
der Wirklichkeit geleistet hat, indem er die Unvollkommenheit unseres Sehvermögens 
überwand, was wir nun bewußt erkennen oder unbewußt erfühlen.« 

Eugen Gottlob Winkler 


VOM WESEN DERLINIE 


Josef Hegenbarth. Vitalität, Vehemenz der Linie. Sie saugt sich voll des Wesens des 
Dargestellten, um es zuletzt dem Gestalteten als seelisches Element zu überlassen. 


Alfred Kubin. Die Linie als Umschreibung des Linearen: Linie als malerisches und 
plastisches Element. Linie als Projektion einer dämonischen, auch einer freundlichen 
dämonischen Welt. 


Heinz Battke. Linie als Gedankenspur. Als Element einer geistigen Welt. Linie als 
Versuch, das Wesen der Dinge aufzuspüren; ihre wahre Seinswelt zu finden. 


Schäfer-Ast. Die Linie als scheinbar primitiver Ausdruck eines bukolischen Zustands, 
als Verdinglichung einer beschaulich-ironischen Weltbetrachtung. Die Linie als heitere 
Darstellung auch düsterer Daseinszustände. 


Walter Becker. Die Linie ein Vibrato der erlebten Gegenstände. Das eingefangene 
Erzittern der Konturen bei ihrer Begegnung mit dem menschlichen Auge. Linie als 
Seismograph einer sensiblen Augenseele. 

Woldemar Klein 
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PAUL KLEE, PFLANZEN AUF DEM ACKER (1921) 
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PAUL KLEE, KREUZBLÜTE UND STIEFMÜTTERCHEN (1916) 
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FRANZ MARC, GEIER UND LOWEN ı AUGUST MACKE, LAUBEN IN THUN (1913) 
Städtische Kunsthalle Mannheim Wallraf-Richartz-Museum Köln 
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ERICH HECKEL, VASE MIT ZINNIEN 
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OSKAR KOKOSCHKA, PORTRÄT 
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CARL HOFER, PORTRÄT 
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RUDOLF GROSSMANN, PORTRÄTSTUDIE OSKAR KOKOSCHKA 
Staatliche Kunsthalle Karlsruhe 


N 
| 
fi N 

\ # 

\ 
/ 


I 


MAX BECKMANN, MÄDCHENKOPF (1917) 
Kunsthalle Mannheim 13 
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FRITZ BIERMANN 


KURT KUSENBERG 
DIE EMANZIPIERTE ZEICHNUNG 


Auf Ausdruck und Unwillkürlichkeit erpicht, gesteht 
unsere Zeit der Künstlerzeichnung fast denselben Rang 
zu wie dem »ausgeführten« Bild oder Bildwerk. Zudem 
verfließen die Grenzen; manche Gemälde sind so hand- 
schriftlich hingesetzt, daß sie sich von Zeichnungen nur 
im Material unterscheiden. Auch ist das Bild heute sel- 
ten noch die Summe vieler, langsam sich verdichtender 
Bemühungen um eine Bildidee: kein Meilenstein, kein 
Resultat, sondern bloß Zwischenresultat, Provisorium, 
Fragment. Es hängt wohl damit zusammen, daß uns das 
Werden mehr anspricht als das Sein, das innere Getriebe 
des Schöpferischen mehr als die aus ihm entlassene Lei- 
stung. Und das wiederum sollte niemanden verwundern, 
denn unsere heutige Welt gleicht einer riesigen Werkstatt, 


MAX BECKMANN (1946) 


in der nichts Bestand hat — außer der Unbeständigkeit. 
Indem der Künstler das Publikum mit Zwischenresulta- 
ten bekannt macht, lädt er es in seine Werkstatt ein; 
man könnte auch sagen, er mache es zum Komplizen. 
Viele Maler, Picasso voran, stellen nicht so sehr Werke 
aus als vielmehr Entwicklungsreihen einer Bildidee; das 
eigentliche Bild bleiben sie schuldig. Der Ausdruck Ent- 
wicklungsreihe entstammt dem modernen Laboratorium, 
also einer Werkstatt; seit Cezanne betreibt die Kunst 
wissenschaftliche Methodik, nicht unbedingt zu ihrem 
Glück, aber auch nicht unbedingt zu ihrem Verhängnis. 
Im Zeichen der öffentlich dargebotenen Werkstatt ge- 
winnt die Zeichnung, Trägerin einer künstlerischen Notiz, 
sehr an Bedeutung. Sie ist ein Steinchen im Mosaik 
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FRITZ BIERMANN 


(vielleicht auch: im Kaleidoskop), ein Zeugnis des Zeu- 
gens. Bisweilen aber ist sie nur Hobelspan, Farbspritzer 
oder einfach Kehricht, der nicht weggefegt worden ist. 
Das verstimmt. Lädt man schon die Leute in seine Werk- 
statt ein, so sollte man diese zuvor aufräumen, aus 
Sauberkeit. Sonst gerät der Künstler in den Verdacht, 
daß er zwischen Wesentlichem und Unwesentlichem 
nicht mehr recht zu unterscheiden vermag und es den 
Leuten überläßt, darüber zu befinden. In vielen Fällen 
ist dieser Verdacht ja auch begründet. 

Vor 1500 besaß die Zeichnung keinen sonderlichen Eigen- 
wert; sie bereitete lediglich das entstehende Werk vor, 
sie diente. Als sauberer Aufriß angelegt, gab sie sich 
anonym. Mehr als die Handschrift verriet die Komposi- 
tion den Meister und eher als beim Zeichnen zeichnete 
der Maler beim Malen — mit dem Pinsel nämlich. Doch 
nur in der Öffentlichkeit galt das Bild alles und die 
Zeichnung nichts. In der Werkstatt, unter den Gesellen 
und Lehrlingen, genoß sie Achtung und wanderte wohl 
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auch, verschenkt oder von fahrenden Künstlern mitge- 
nommen, als Lehrstück von einer Werkstatt in die an- 
dere. Zudem hat sich gewiß mancher Kunstfreund dieses 
oder jenes Blattes angenommen; sonst wäre nicht so viel 
erhalten geblieben. 

Das 16. Jahrhundert täuscht uns gern, weil es zwischen 
1520 und 1580 Züge aufweist, die unserer Zeit einiger- 
maßen ähneln. Es handelt sich jedoch nicht um echte 
Analogien, und überdies wurden Entwicklungen, die sich 
damals anbahnten, von der großen Flutwelle des Barocks 
überspült. Dennoch darf man bemerken, die Zeichnung 
habe damals — wie so vieles andere mit ihr — begonnen, 
sich zu emanzipieren. Schon werden gelegentlich Zeich- 
nungen vom Künstler signiert, und Giorgio Vasari, der 
erste Kunsthistoriker, sammelt geradezu methodisch 
Blätter zeitgenössischer und früherer Meister. Die Kunst 
dieser Zeit ist intellektuell, didaktisch, bewußt. Sie ist 
nicht naiv eingebettet in einen Stil, sie will einen Stil, 
gegen Raffael, einen Anti-Stil, und sie erzwingt ihn 
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FRITZ BIERMANN 


auch, freilich mehr zur Freude des Intellekts als des 
Auges. Dieser Stil, den wir Manierismus nennen, hat 
recht eigentlich das Methodische und das Akademische 
hervorgebracht — das Organisierte. Darin ähnelt er in 
der Tat unserer Gegenwart sehr. Zu ihr, unserem Aus- 
gangspunkt, wollen wir zurückkehren. 

Hieratiker der Kunstbetrachtung würden sicherlich, hät- 
ten sie die Macht dazu, das Publikum aus der Werkstatt 
jagen und dorthin, in den gereinigten Tempel, in die 
Klause, den Künstler samt seinen Versuchen einschlie- 
ßen, damit er nur hervortrete, wenn ihm ein löbliches, 
gottgefälliges Werk gelungen ist. Nun, es wäre das 
Schlechteste nicht, doch läßt sich dergleichen nicht er- 
zwingen; es müßte freiwillig geschehen, wie Marees es 
tat und wie Beckmann es tut. Ja — Bilder, die wieder 
Meilensteine sind, und neben ihnen, hundertmal gesiebt, 
dienende Vorstudien oder schöpferische, bildhafte Blät- 
ter, die für sich bestehen — nicht aber halbgare Notizen, 
die in die Arbeitsmappe gehören oder in den Ofen. 


Was eine schöpferische Zeichnung sei, steht wunderbar 
fest. Es bestimmt sich vom Höchsten, vom Tiefsten her, 
von Blättern Leonardos, Grünewalds, Bruegels, Rem- 
brandts, Goyas, Kubins und Klees, die im Betrachter 
andächtige Schauer erwecken, weil sie sich gleichsam 
selbst gebären. Wo solches auf Papier geschrieben wird, 
treten neue Zeichen in die Welt und beginnen zu wir- 
ken, auch ungesehen, allein durch das Ereignis ihrer 
Niederschrift. Wir sprachen vom Genie, der Orientie- 
rung wegen, doch soll dies den Meister und den Klein- 
meister nicht entmutigen. Denn das erregende, magische 
Spiel, aus Linien eine Zeichnung zu fügen, die Zeichen 
ist und Bild, die es vordem nicht gab und die nun da 
ist, ein neues Lineament des Geistes, ein Musenkind, ja 
ein Kind des Künstlers und seiner Muse: dieses Spiel ist 
jedem ernsthaftem Spieler in die Hand gegeben. Darum 
gebe er nur aus der Hand, was sich draußen sehen lassen 
kann, Wertpapiere, nicht Werkstattwische, damit er sich 
nicht inflationiere — sich nicht und die Kunst nicht. 
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ALFRED KUBIN 


m 10. April d.J. wird Alfred Kubin 
fünfundsiebzig Jahre alt. Verführt 
der besondere Anlaß dazu, eine 
Würdigung des vorliegenden Wer- 
kes niederzuschreiben, so macht 
schon der erste Versuch die Un- 
nn möglichkeit deutlich, auf knappem 
Rn die überwältigende Fülle des Kubinschen Schaf- 
fens zu erfassen und zu deuten, ohne dem Meister 
Gewalt anzutun. Die vorliegende Kubin-Literatur hat 
immer wieder Wesen und Eigenart der Kunst Alfred 
Kubins, vom Anbeginn seines Auftretens an, erklärt 
und ausgelegt und ist in den rund fünfzig Jahren — das 
. erste Mappenwerk erschien 1903 — seitdem Kubin einer 
breiteren Öffentlichkeit bekannt wurde, zu einer an- 
sehnlichen Schriftenreihe angewachsen. Dazu hat der 
Künstler wiederholt den Zeichenstift mit der Feder ver- 
tauscht und über sein Werk ausgesagt. Es kann daher 
vorausgesetzt werden, daß Alfred Kubins Werk für den 
Kunstfreund keiner Würdigung, keiner Auslegung mehr 
bedarf, zumal die Zeitgenossen ihm die Gefolgschaft 
nicht versagt haben. 
So kann der Fünfundsiebzigjährige — wie kaum ein 
Künstler unserer Zeit — die volle Anerkennung seines 
Werkes zur Kenntnis nehmen, weltweiten Ruhm und 
persönliche Ehrung genießen. Er ist Ehrenmitglied von 
Akademien, Ehrenbürger von Linz, der Landeshaupt- 
stadt von Oberösterreich, in dem er seinen Wohnsitz 
hat. Dies ist um so bemerkenswerter, als Kubin alles 
andere als etwa »leicht verdaulich« gewesen ist, weder 
Bereitschaft noch die Fähigkeit zu Konzessionen irgend- 
welcher Art zeigte und gradlinig seinen Weg durch eine 
Zeit ging, die kurz aufeinanderfolgenden Umbrüchen 
ausgesetzt war und die in ihrer umwälzenden Dynamik 
schließlich selbst die Wahrheit der Kubinschen Welt- 
schau bestätigte. 


Es muß eine einzigartige Befriedigung für einen Künst- 
ler sein, seine »Unkenrufe« zu Wahrheiten werden zu 
sehen, unverkennbar auch für den lässigsten der Zeit- 
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genossen, sofern er überhaupt etwas von den Möglich- 
keiten der Intuition dieses Künstlers ahnt. Alfred Kubin 
kann für sich in Anspruch nehmen, daß er sah und 
gleichnishaft gestaltete, was sich zu seiner Zeit und am 
deutlichsten in den beiden Weltkriegen ereignete. Er 
sagt von sich selbst: »Ich bin nächst Künstler Grübler, 
Seher«, nimmt, um sich »... rascher der drängenden 
Ideen zu entledigen, als das anders möglich gewesen 
wäre«, seine Zuflucht zum Wort und schreibt als Drei- 
Bigjähriger in vier Monaten seinen Roman »Die andere 
Seite«. Liest man das Buch heute, könnte man versucht 
sein zu glauben, es sei in den ersten Nachkriegsjahren 
entstanden und halte Abrechnung mit der jüngst ver- 
gangenen Epoche. Daß es aber etwa vierzig Jahre vor 
dem letzten Zusammenbruch erschien, ist prägnanteste 
Erläuterung Kubinscher Eigenart. 

Um die gleiche Zeit zieht sich Kubin, ein junger Mann 
und jung verheiratet, in die Einsamkeit zurück. Er braucht 
keine Berührung mit der Welt mehr, er hat ihrer eigent- 
lich nie bedurft. Unweit von Passau, über dem öster- 
reichischen Innufer, findet er in dem Schlößchen Zwick- 
ledt ein ihm gemäßes Haus, mit dicken Mauern, festen 
Wölbungen und Glockentürmchen, abgelegen von der 
Straße in tiefer ländlicher Verlassenheit. Hier geht alles 
vorüber, die Menschen, die Zeit, die Kriege, nur der 
letzte meldet sich mit ein paar Granaten und Splittern 
in Wänden und Türen. Gelegentlich bringen Freunde 
Kunde von »draußen« und noch seltener verläßt er 
Zwickledt. Jahrelang ist sein Reiseziel der Böhmerwald, 
der über die Donau herübergrüßt. Dieser letzte Urwald 
Europas wird ihm zur »Heimat seiner Seele«, von der 
er in einem seiner schönsten Werke »Phantasien im 
Böhmerwald« berichtet. Was in den langen Jahren in 
Tausenden von Zeichnungen, Illustrationen und Gra- 
phiken geschaffen wird, kommt herauf und nimmt Ge- 
stalt an im Selbstgespräch in dieser Abgeschiedenheit 
aus Stille, Ode und Urwald. Nur ein Mann, der ange- 
füllt ist mit »drängenden Gesichten«, geladen mit genia- 
lischem Fleiß, kann ein Leben lang, ohne zu erlahmen, 


ALFRED KUBIN, DER SEE 


(Aus dem Totentanz) 
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ALFRED KUBIN, DAS RIESENWIESEL 


Sammlung Günther Franke, München 


aus dieser selbstgewählten Einsamkeit heraus ein Werk 
so gewaltigen Umfanges schaffen. Ich habe besonders in 
den letzten Jahren oft Gelegenheit gehabt, Alfred Kubin 
in Zwickledt zu besuchen und immer schien es mir, als 
habe nicht die Landschaft ihn in sich aufgenommen, zu 
sich umgeformt, wie das zumeist bei so langer Verhaf- 
tung in einem Boden der Fall ist, sondern als habe er 
die Natur nach seinem Bilde gestaltet. Gewiß ein Trug- 
schluß, der aber besagt, daß dieser ganz nach innen ge- 
wandte Künstler seine Umwelt im Wesentlichsten so 
scharf zu erfassen und so deutlich zu gestalten vermochte, 
daß seine schwarz-weiße Bilderwelt den Betrachter der- 
art gefangen nimmt, daß er nicht davon loskommt, 
selbst in das Vorbild gestellt. Man braucht nur von 
ferne das Haus mit dem kleinen Glockenturm zu sehen, 
der ein wenig windschief auf dem Dache hockt und man 
ist schon gefangen und sieht mit den Augen des Mei- 
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sters. Den Künstler selbst auf einer Wanderung anzu- 
treffen, in einen weiten, flatternden Mantel gehüllt, in 
der Dämmerung das enge Tal vom nahen Wernstein 
heraufsteigend, ist ein einprägsames Kubin-Bild. Von 
den Bauern wurde er zunächst mit Unbehagen betrach- 
tet, das sich in diesem, urtümlichen Sagen- und Fabel- 
wesen zugewandten Menschenschlag nicht selten zu 
Furcht und Schrecken steigert, wenn man Kubin am 
Boden liegend gesehen hatte, dort, wie es schien, auf 
irgend etwas lauschend und mit den Erdgeistern Zwie- 
sprache haltend. Jetzt ist er dort zu einer schon legen- 
dären Figur geworden, die für alle Zeiten durch diese 
Landschaft geistern wird, die einer Künstlerseele Heimat 
wurde. 

Der Eindruck von stiller Weltabgeschiedenheit wandelt 
sich, wenn man, einmal im Hause, die Arbeitsräume des 
Künstlers betritt. Das größte Zimmer des Hauses ent- 
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ALFRED KUBIN, ZIRKUSREITERIN 


Sammlung Günther Franke, München 


hält in bis zur Decke reichenden Regalen die Bibliothek. 
Jeder freie Platz, auf Tischen, Stühlen, am Boden ist mit 
Büchern angehäuft. Eine umfassende Bücherei abend- 
ländischer Kultur aus allen Bereichen, die nur irgendwie 
den philosophierenden, denkenden, erzählenden Künst- 
ler berühren können. Man sieht es diesen Büchern an, 
daß sie durchgearbeitet worden sind. Die einzigen Schau- 
stücke sind die lange Reihe der von ihm illustrierten 
Werke. Kubin ging in die Einsamkeit, entfloh dem Ge- 
triebe des Tages, aber er nahm die ganze Welt euro- 
päischen Geistes mit sich. Er entzog sich allem leicht- 
seichtem Tagesgeschwätz und wandte sich den Schöpfern 
und Bildnern des geistigen Europa zu. Mit diesen hielt 
er Zwiesprache, suchte Auseinandersetzung und fand 
bei ihnen Selbstbestätigung und Selbstbehauptung. Nicht 
nur Intuition, ahnungsvolle Gesichte und Träume er- 
wuchsen ihm aus der Tiefe, der Hintergründigkeit des 


Daseins, auch sein Denken und Forschen — er nennt es 
bescheiden »Grübeln« —, das Hinter-die-Dinge-schauen, 
die Suche nach bewegenden Kräften, das Ertasten des 
Pulsschlages der geistigen Strömungen, führten ihn in 
die Tiefe. Erst aus beiden, dem Seher und dem Denker 
konnte sich die Persönlichkeit entfalten, in der eine 
schöpferische Phantasie eine, wie es scheint unversieg- 
liche Quelle anschlug, die ein ganzes Leben lang ein 
höchst bedeutsames Werk ans Licht brachte. 

Gewiß floß dieser Strom nicht von selbst. Auch für 
Alfred Kubin ist vor den Erfolg Mühe und Schweiß bis 
heute, in das hohe Alter gesetzt. Ich saß in letzter Zeit 
oft mit ihm zusammen, wenn er die Auflage seiner jüngst 
erschienenen Werke, »Phantasien im Böhmerwald« und 
»Totentanz« signierte, in seinem Arbeitsraum. Ein 
freundliches, helles Zimmer, mit einigen Bildern an den 
Wänden, wenigem Mobilar und seinen Tischen, mit 
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Arbeitsmaterial übersät; zwei Fenster mit einem Blick 
in einen weiten Himmel, in den ein Kirschbaum seine 
Zweige reckt. Ein Zimmer von fast kleinbürgerlicher 
Einfachheit, in dem seit vierzig Jahren kaum etwas ver- 
ändert wurde. Wie ein Fremdkörper nimmt sich die 
»Wundermaschine« aus, ein kleiner Radioapparat, das 
Geschenk eines Freundes aus jüngster Zeit. Das inter- 
essanteste Möbel im Raum ist für den Kunstfreund ein 
großer, weißer Schrank — Kubins Schatzkammer. Er 
öffnet sie nur selten und immer nur einen Spalt breit; 
dem Besucher bleibt der Einblick verwehrt. Einmal öff- 
nete er diesen Schrank aber doch vor mir und nahm 
einige Stöße von Blättern heraus, die wir dann gemein- 
sam durchsahen. Es waren einige hundert Studien, Skiz- 
zen, Vorzeichnungen und Entwürfe, in denen die Ideen 
immer wieder aufgegriffen und wiederholt wurden, bis 
sich die Vorstellung mit dem Ergebnis der langen Be- 
mühung deckte. Es waren Blätter, die zwanzig, dreißig 
Jahre alt sind und solche aus der jüngsten Zeit und es 
war insgesamt nur ein geringer Teil dessen, was der 
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Schrank an ähnlichem noch barg. Eine Demonstration 
des überwältigenden Fleißes, von Anbeginn bis in das 
hohe Alter. Diese Blätter zerstören die Legende vom 
Magier Kubin, dem Träumer, dem Erleuchtung im 
Schlafe kommt und der mit leichter Hand aufs Papier 
wirft, was die guten oder bösen Geister ihm zutrugen 
und zeigen, daß es sehr diesseitige, positive Kräfte 
waren, die Alfred Kubin zu seinem Werk befähigten. 
Es zeigt sich heute schon eindeutig, daß die Künstler- 
generation, die um die Jahrhundertwende begann, die 
Grundlagen zum Stil unserer Zeit geschaffen hat. Die 
Kunst der Romanen und der große Beitrag des deutschen 
Expressionismus fließen immer mehr zusammen zu einer 
historisch werdenden Einheit. Eine der markantesten 
Erscheinungen darin wird für immer Alfred Kubin sein 
und bleiben. Gut ist es zu wissen, daß er, im Alter zu einer 
zarten, knabenhaft-durchsichtigen Erscheinung gewor- 
den, die Ernte aus seinem Lebenswerk selbst einbringen 
und in ungebrochener geistiger Frische, in vollendeter 
Meisterschaft noch wirksam sein kann. 
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HERMANN WOLFGANG ZAHN 


| BEGEGNUNGEN MIT ALFRED KUBIN 


Kurz nach der Jahrhundertwende lernte ich Alfred Kubin in München ken- 
nen. — Wir saßen in seinem Arbeitszimmer. Durch das Fenster blickte man 
auf die Baumkronen des Englischen Gartens. Wir sprachen über seine Arbei- ) 
ten. Im Laufe des Gesprächs war der Künstler zum Fenster getreten und 
deutete hinunter auf ein Wasser, das am Rande des Parks dahinfloß. Er 
könne den Anblick nicht mehr länger ertragen, sagte er,da dasWasser ihm aller- IR 
hand schreckhafte Bilder offenbare. Als ich später seinen Aufsatz »Die Male- | ; nn 
rei des Übersinnlichen« las, stand jene erste Begegnung wieder lebendig vor F 
meinen Äugen. 
In jenem Aufsatz sagt er: »Wir sind von Geburt an von ‚Gespenstern’ um- 
geben, gewiß nicht nur von lähmenden, saugenden, verführenden, sondern 
auch von beratenden, gutmütigen und lächerlichen. Und unser eigener Kör- 
per mit Haut und Haar, mit seinen Trieben und Leidenschaften, uns scheinbar 
so vertraut nahe, in Wahrheit ist er nur das uns zunächst liegende Gespenst 
und uns selber völlig fremd.« 
Es waren nun nicht etwa halluzinatorische Trugbilder, die den Künstler 
schreckten, es war die Aura des Ortes, die das herbe Ringen, die überstan- 
denen inneren Kämpfe des unermüdlich Schaffenden widerspiegelte, der 
nicht mehr auf Vergangenes zurückblicken wollte. 

L- Nun kann aber die Landschaft nicht nur das wiedergeben, was wir in sie 

4 hineingelegt haben; es ist nicht anzunehmen, daß sie nur so weit beseelt sei, 

\ als wir sie beseelen. Sie besitzt vielmehr die Fähigkeit, auf uns 

„ ebenso einzuwirken, wie dies umgekehrt der Fall ist. So sagt 
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Goethe: »Bei Betrachtung der Natur im großen wie im 
kleinen, habe ich immer die Frage gestellt: ist es der 
Gegenstand, oder bist Du es, der sich hier ausspricht?« 
Diese Wechselwirkung finden wir beim schaffenden 
Künstler besonders stark ausgeprägt. Oft ist es ein 
Gegenstand, an dem die meisten achtlos vorübergehen, 
der den Künstler förmlich anspringt. Es ist ein magischer 
Überfall, der ihn zur Gestaltung zwingt und ihn nicht 
eher ruhen läßt, bis das Werk vollendet ist. Der Künst- 
ler hat dem Gegenstand einen Teil seines Geheimnisses 
entrissen, das sich dadurch auch dem Betrachter zu 
offenbaren vermag. 

Gerade in Kubins Werken begegnen wir immer wieder 
dem aus Urtiefen heraufgeholten Geheimnis, das hinter 
allem Sichtbaren, nur mit dem Verstand zu erfassenden, 
verborgen ist. 

1903 war im Verlag Hans von Weber eine Kubin-Mappe 
erschienen, deren mächtig aufwühlender Inhalt am Aus- 
gang des merkurischen Zeitalters die kommende Wel- 
- tenwende prophetisch verkündete. 

Eines Tages verließ der Künstler München und ließ sich 
auf Schloß Zwickledt nieder, wo er heute noch tätig ist. 
Wir blieben auch weiterhin in brieflichem Kontakt. Nach 
Jahren trafen wir uns dann in Baden-Baden wieder. Er 
folgte damals einer Einladung des VerlegersR.R.Schmidt, 
der mit dem Merlin-Verlag von Heidelberg nach Baden- 
Baden übergesiedelt war. 

Kubin hat eine besondere Vorliebe für Baden-Baden und 
seine Umgebung. Die Heiterkeit unserer Gegend, die 
Farbigkeit unserer Wälder beglückte ihn. Die Landschaft 
seiner Heimat ist strenger, herber und ihre Offenbarun- 
gen atmen nicht die Erdenfreude unserer Bergwelt, wie 
dies auch in der Verschiedenheit ihrer Märchen und 
Sagen zum Ausdruck kommt. 

So verlebten wir damals einige recht interessante und 
heitere Tage. Kubin brachte Grüße von Wolfskehl, der 
vor einer Reise nach Brasilien stand. Wir waren gerade 
auf dem Weg nach dem Klostergut, als er mir das er- 
zählte. Er verstand es nicht, daß der Dichter diese mühe- 
volle Reise unternehmen wollte. »Wir brauchen nicht 
nach Brasilien zu fahren, wir haben Brasilien in uns. 
Wir brauchen es nur heraufzuholen«, meinte er. 

In jenen Tagen sprachen wir viel über okkulte Probleme. 
Ich hatte vor längerer Zeit eine Novelle »Das Wall- 
müllerhaus« geschrieben, das Manuskript seinerzeit 
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Kubin geschickt und ihn um sein Urteil gebeten. Die 
Novelle gefiel ihm. Er schrieb mir, daß er sie gern illu- 
strieren würde. »Das Wallmüllerhaus« ist dann auch 
mit 4 Illustrationen des Künstlers im Merlin-Verlag er- 
schienen. 


Mit dieser Novelle hatte es eine eigene Bewandtnis. 
Eines Tages stand ich in Bamberg vor einem alten Haus, 
das eine seltsame Wirkung auf mich ausübte und den 
Anstoß zur Niederschrift der Geschichte gab. Ich habe 
die Gasse und das Haus später nicht mehr gefunden. 
Ich bin überzeugt, daß ich es nie wieder finden würde, 
so lange ich auch danach suchen mochte. Ja, ich wußte 
nicht einmal mehr, wie es aussah! Aber ich nehme an, 
daß es so ausgesehen haben muß, wie Kubin es später 
zeichnete. 

Das gespenstige Geschehen des Buches erfuhr durch die 
Kubinschen Illustrationen eine eigenartige Vertiefung. 
Wie mir das Äußere des Hauses wieder ins Gedächtnis 
gerufen wurde, schien ich jetzt erst die Züge meiner 
Gestalten deutlicher zu sehen, ohne daß dadurch das 
Spukhafte ihrer Existenz gelitten hatte. 

Nicht lange nach der Niederschrift der Novelle machte 
mich der Erlanger Zoologe Professor Fleischmann mit 
einem Medium bekannt, das merkwürdige Fähigkeiten 
besitzen sollte. Er bat mich, an den folgenden Sitzungen 
teilzunehmen, da er gern das Urteil eines Psychiaters 
erfahren hätte. Ich folgte damals der Einladung Fleisch- 
manns in der sicheren Überzeugung, daß ich eine natür- 
liche Erklärung der Phänomene finden würde, die für 
mich bis jetzt nur eine novellistische Realität besaßen. 
Bald ward ich eines Besseren belehrt und habe dann 
mit dem Medium fast 2 Jahre lang wissenschaftlich ge- 
arbeitet. Diese Experimente erregten Kubins besonderes 
Interesse und bildeten das Hauptgespräch jener Tage, 
obwohl er den Standpunkt einnahm, daß die Forschungs- 
methoden der Okkultisten »das Reich des Spuks nüch- 
tern und langweilig gemacht« hätten. 

Er erzählte mir, daß er selbst allerhand Versuchen bei- 
gewohnt hätte. In der Zeit, wo Kubin in München 
wohnte, lebte dort noch der Altmeister des Deutschen 
Spiritismus, Karl DuPrel, und Schrenck-Notzings Experi- 
mente wurden viel besprochen. So erfuhr ich bei diesen 
Gesprächen auch, daß Kubin einmal versumt hatte, 
mittels gewisser Yoghi-Übungen tiefere Einsichten zu 
erlangen. Der Versuch mißglückte, er mußte bald die 


Übungen aufgeben, da sie ihn unsagbar schwächten und 
auf die Dauer eine schwere Krise hervorgerufen hätten. 


Auf einem unserer Spaziergänge erzählte er mir, daß er 
einmal in seinem Leben eine Erscheinung gehabt hätte. 
Er habe deutlich seine Mutter um die Biegung eines 
Waldweges auf sich zukommen sehen. Er hat dieses Er- 
lebnis auch im Bilde festgehalten. 

Wer sich etwas eingehender mit parapsychologischen 
Problemen beschäftigt hat, wird sich in einem solchen 
Fall mit der bequemen Erklärung einer Halluzination nicht 
ohne weiteres zufrieden geben können. Es war einmal 
Mode, jede prominente Persönlichkeit unter die Lupe zu 
nehmen, um dann in einer sogenannten Pathographie 
das Krankhafte des Untersuchten aufzuzeichnen. 

Nun steht der geniale Mensch zweifellos wie der Kranke 
außerhalb der Norm, aber der Schritt über die Grenze 
der Norm führt den Kranken ins Chaos, während das 
Genie alles außerhalb der Norm liegende zu einer höhe- 
ren Ordnung erhebt. 

»Das Wallmüllerhaus« war kaum erschienen, als ich von 
zwei Herren Wallmüller, es waren Vettern, Briefe be- 
kam, in welchen ich gebeten wurde, ihnen doch Näheres 


über ihren seltsamen Vorfahren mitzuteilen. Sie wüßten 
nur sehr wenig über ihn. Nur, daß er ein eigenartiger 
Mensch gewesen sei. Sie wären mir daher sehr dankbar, 
wenn ich ihnen meine Quellen verriete. Ich konnte den 
Herren nur versichern, ich hätte erst durch sie erfahren, 
daß in Bamberg wirklich einmal ein Wallmüller existiert 
hätte. Ich könnte ihnen auch nichts sagen, wie ich zu 
dem Namen gekommen sei. Ich besäße keinerlei Unter- 
lagen, »das Wallmüllerhaus« sei eine frei erfundene 
Geschichte. 

So sprang der Spuk des Hauses in den Alltag über. Die 
seltsamen Zusammenhänge beschäftigten Kubin sehr. 
Die Umschlagszeichnungen von zwei weiteren meiner 
Bücher stammen ebenfalls von Kubin. Es handelt sich 
um die im Kairos Verlag erschienene Novellensammlung 
»Die Wunderlampe« und eine Titelzeichnung zu einem 
noch nicht erschienenen Novellenband »Die Begegnung 
mit dem Andern«. 

Auch hier bin ich wieder jenem starken Erlebnis begeg- 
net, daß mir die visionäre Welt, in die ich schauen durfte, 
durch die Schöpfung des Künstlers vertieft und erneut 
geschenkt wurde. 


»Halb rätselhaft fremd, halb innig vertraut umgeben den Zeichner die selbstgeschaffe- 
nen Blätter. O welch ein Geheimnis birgt doch diese Kunst der Kunst, welche der 
Poesie und Musik näher verwandt ist als der Malerei!« 


Alfred Kubin 
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LEOPOLD ZAHN 


DON QUICHOTE 


ZU HEGENBARTHS 


UND PUDLICHS ILLUSTRATIONEN 


Daß Ostzone und Westzone sich zu einer Sache beken- 
nen und dasselbe tun — nota bene: auf geistig-künstle- 
rischem Gebiet — ist ein ganz seltener, wenn nicht gar 
einmaliger Vorgang. Er ereignete sich, als kürzlich 
Rütten und Löning in Potsdam und der westdeutsche 
Verlag Karl Rauch ungefähr zugleich den Don Quichote 
des Miguel de Cervantes neu herausgaben — beide mit 
dem Ehrgeiz, das Werk in würdiger Gestalt zu präsen- 
tieren. So beweist die Geschichte der Abenteuer des 
ingenoso hidalgo, des scharfsinnigen Ritters Don Qui- 
chote de la Mancha wieder einmal, daß sie ein wahres, 
nie veralterndes Menschheitsbuch ist, das sogar jenseits 
aller zwischen Ost und West klaffenden Gegensätze 
seine Gültigkeit behält. Die Vielschichtigkeit des Werks, 
das die verschiedensten Deutungen zuläßt, mag daran 
mitbeteiligt sein. Sogar ein Bekenntnis zur sozialen Re- 
volution hat man ja herausgelesen, und vielleicht hat 
dies dem ostzonalen Entschluß, das Werk neu zu edieren, 
Vorschub geleistet. 

Die erste deutsche Übersetzung des Don Quichote er- 
schien noch während des Dreißigjährigen Krieges. Im 
achtzehnten Jahrhundert wurde der Roman mehrmals 
ins Deutsche übertragen, aber nur eine dieser Über- 
setzungen besaß einen gewissen Wert, die von Bertuch, 
erschienen 1776, in der Ludwig Tieck, der »klassische« 
Don Quichote-Übersetzer, das Werk zuerst kennen- 
lernte. Tiecks Übersetzung erschien 1799, Friedrich 
Schlegel und andere Angehörige der romantischen Schule 
nahmen sie begeistert auf, und noch Thomas Mann 
rühmt ihr »heiter und reich gebildetes Deutsch«. Doch 
läßt es Tieck, dessen Kenntnisse der spanischen Sprache 
wohl mangelhaft waren, an philologischer Treue gegen- 
über dem Original fehlen. Trotzdem entschied sich der 
Verlag Karl Rauch für seine Übersetzung, beauftragte 
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JOSEF HEGENBARTH, ILLUSTRATION ZU DON QUICHOTE 
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GUSTAV DORE, DON QUICHOTE 


jedoch Professor Dr. Hans Rheinfelder, die Fehler Tiecks 
in einem Anhang — der recht umfangreich ausfiel — zu 
berichtigen. Rütten und Löning hingegen ließ das Buch 
neu übersetzen von Roland Schacht, der einen philolo- 
gisch zuverlässigen und gut lesbaren Text lieferte. 
Beide Ausgaben sind illustriert, die ostzonale von Joseph 
Hegenbarth, die westdeutsche von Robert Pudlich. 

Ob Pudlich an eine Illustrierung dachte, als er seine 
Paraphrasen über das Thema Don Quichote mit spinn- 
webzarten Linien aufs Papier warf? Man möchte es 
bezweifeln. Seine Zeichnungen sind eigentlich das, was 
man Bildbeigaben nennt, sind selbständige Vollbilder 
ohne organische Beziehung zur gedruckten Seite. Über- 
dies: Pudlich interessiert sich nur wenig für den bunten 
Abenteuer-, Szenen- und Figurenreichtum des Romans, 
vielmehr konzentriert er sich fast ausschließlich auf die 
adlige, von Einsamkeit und Melancholie umwitterte Ge- 
stalt des hageren Helden, den er durchaus tragisch auf- 
faßt. Der komischen Seite des Buches bleibt er alles 
schuldig. 
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Er ist ein zart besaiteter, lyrisch gestimmter Künstler, 
dem hellenistischen und französischen Rokoko verwandt, 
doch der saftigen Barockwelt Cervantes durchaus fern- 
stehend. Bei einem Vergleich mit Joseph Hegenbarth 
schneidet er schlecht ab. 

Joseph Hegenbarth, dieser eminente Zeichner, bringt 
alles mit, was die Aufgabe verlangt: Fabulierlust, un- 
erschöpfliche Erfindungsgabe, barocken Fluß der Linie, 
karikaturale Schärfe der Charakteristik, menschliche 
Reife, Humor, dem freilich ein Tropfen Bitterkeit bei- 
gemischt ist, und einen natürlichen Sinn für das spezi- 
fische Klima der spanischen Dichtung. Man kann seiner 
Leistung nicht besser gerecht werden, als wenn man ihr 
den gleichen Rang zubilligt, den die — allerdings grund- 
verschiedenen — Don Quichote-Illustrationen des genia- 
len Spätromantikers Gustave Dore einnehmen. 


ROBERT PUDLICH, DON QUICHOTE 
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JOSEF HEGENBARTH, ILLUSTRATIONEN ZU DON QUICHOTE 
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ERICH OHSER, ILLUSTRATION ZU »MICHAIL SOSTSCHENKO, DIE STIEFEL DES ZAREN« (1929/30) 
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KURT KUSENBERG 


ERICH OHSER 


(0. PLAUEN) 


Sehr viele Menschen kennen E.O. Plauen, den Schöpfer 
des klassisch gewordenen Kinderbilderbuches »Vater 
und Sohn«, aber nur wenige kennen den Zeichner Erich 
Ohser — obwohl die beiden identisch sind. In den » Vor- 
namen« des Pseudonyms verbirgt sich hermetisch der 
richtige Name, der im Jahr 1934 (als die Bildergeschich- 
ten zu erscheinen begannen) bei den Nazis nicht eben 
beliebt war, und das Pseudonym selbst ist ein Gruß an 
die Heimat: der Künstler, 1903 geboren, ist in Plauen 
aufgewachsen. Politisch mißliebig war Erich Ohser, weil 
er seit 1929 für die sozialdemokratische Zeitung »Vor- 
wärts« gezeichnet und dabei die Braunhemden nicht ge- 
schont, weil er drei Gedichtbände seines ebenso miß- 
liebigen Freundes Erich Kästner illustriert und weil er 
mit diesem zusammen 1930 eine Rußland-Reise unter- 
nommen hatte. Auch an Werner Fincks Kabarett »Die 
Katakombe« hatte er mitgearbeitet, als Ideenspender, 
und das empfahl ihn gleichfalls nicht. 

Daß Ohser die Stätte seiner Jugend zum Decknamen 
wählte, ist für ihn bezeichnend. An der Hand eines 
gütigen, naturliebenden Vaters (des »Vaters«) hatte er 
eine überaus glückliche, friedliche und träumerische Kind- 
heit verbracht, an die er gern zurückdachte; sie war der 
Quell seiner Phantasie. Er lebte gern und genoß den 
Augenblick, litt aber insgeheim an Lebensangst, an 
Angst vor »bösen Menschen«. Diese Angst rührte wohl 
aus einer Vorahnung seines Schicksals, denn im März 
1944 hat ihn das Tribunal der bösen Menschen, der 
Volksgerichtshof, in den Tod getrieben. Das sichere Ende 
vor Augen, beging Ohser Selbstmord. 

Als Zeichner war er einsam, weil er unerbittlich mit der 
Form rang wie Jakob mit dem Engel; die Kollegen ver- 
hielten sich da meist konzilianter. Durch teispieilose 
Selbstzucht brachie er es dahin, daß er in seinen Zeich- 
nungen unter hundert möglichen Strichen den einen 
richtigen hinschrieb, den Strich der präzisesten, kürze- 
sten und reichsten Aussage, den Strich, der den Gegen- 


stand aufspießt wie einen Schmetterling und zugleich 
selber Schmetterling ist — im zauberischen Raum des 
Bildes. 

Obwohl Erich Ohser sieben ganze Jahre an der Leipziger 
Akademie studiert hat, zeigen die Schülerarbeiten kei- 
nen Einfluß seines Lehrers Steiner-Prag. Die Ausein- 
andersetzung mit Meistern begann erst, als er 1928 
nach Berlin kam; da wiesen ihm George Grosz, Pascin 
und Schaefer-Ast den Weg ins Eigene. Weniger sichtbar, 


ERICH OHSER, SELBSTKARIKATUR (1941) 
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ERICH OHSER, LANDSCHAFTSSTUDIE (1935) 


jedoch nicht minder wirksam ist der Einfluß Beckmanns, 
den Ohser für den bedeutendsten deutschen Maler hielt; 
wie Beckmann baut Ohser aus Volumen den Raum und 
fängt heftige Tiefenstöße gelassen ab. Damals entstan- 
den jene Kaffeehaus-Skizzen und Reise-Notizen mit 
dem zögernd-eiligen Strich, die nur niederschreiben, was 
ein scharfes, kluges Auge bereits geordnet und über- 
setzt hat; der Körper im Raum wird zum Lineament in 
der Bildfläche. Es entstanden bewegungsfreudige Akt- 
studien, steckbriefhafte Porträts und temperamentvoll 
lodernde Landschaftszeichnungen. 

Doch das war alles nur Vorgeplänkel. Als die erste 
größere Arbeit sich meldete, bewies Ohser an ihr seine 
frühe Meisterschaft — nämlich an den erstaunlichen 
Zeichnungen, mit denen er im Winter 1929/30 Michail 
Sostschenkos Buch »Die Stiefel des Zaren« illustrierte. 
Im Betrachten dieser Blätter schwebt man zwischen Ge- 
nuß und Gruseln: Genuß an der Komposition, die alle 
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Form wunderbar in der Schwebe hält, am stachligen 
Ornament, an den Linien, die vor Ausdruckskraft vibrie- 
ren und explodieren — Gruseln vor der Dämonie, die so 
unheimlich nach uns faßt wie der »Woyzzek« oder die 
Romane Dostojewskis, und die doch voller Komik ist. 
Daß die Sostschenko-Illustrationen einen Gipfelpunkt 
in Ohsers Schaffen bilden, ist gewiß kein Zufall. Im 
Grunde hat er zeitlebens illustriert, fremde wie eigene 
Stoffe. Selbst seine figürlichen Studien, seine Land- 
schaftsskizzen beschreiben weniger, als daß sie erzäh- 
len. Freilich erzählen sie nur sich selber: die Dramatik 
ihrer Form, die der Ausdruck ihres Wesens ist. 

Vor der Landschaft unternahm es Ohser, die Massen zu 
gliedern. Seine energische Regie zog die Formen zu- 
sammen, gruppierte und verteilte sie. Doch über der 
sehr persönlichen Handschrift kam die Natur nicht zu 
kurz; nie verleugnet der Vortrag das Vorbild. Heftig 
sprießen die Bäume, die Sträucher, die Getreidefelder, 
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schneidend durchqueren die Wege, die Ackerfurchen den 
Raum; ein starkes Temperament übersteigert den Ge- 
genstand. Beim Aktzeichnen verlangte Ohser von den 
Modellen schwierige Posen, die fast das anatomisch Mög- 
liche überschritten, und ließ immer wieder die Stellungen 
ändern. Nicht der statische, sondern der dynamisch be- 
wegte Körper interessierte ihn — das Augenblicksbild 
mit seinen kühnen, erregenden Überschneidungen. Der 
menschliche Leib war ihm nicht gelenkig genug, er 
wünschte sich ein Akrobatie der Form. »Ich möchte neue 
Bewegungen erfinden!« rief er einmal aus. Es gibt Blätter 
von ihm mit Tänzern, spielenden Pferden und purzeln- 
den Akten, in denen ihm das durchaus gelungen ist. 

Vor der Natur »vergaß« Ohser absichtlich sein Erfah- 
rungsgut, damit es ihn nicht von neuen Beobachtungen 
ablenke — damit er so arbeite, als sei seine letzte Zeich- 
nung seine erste Zeichnung. Mißtrauisch ging er jeder 


Verlockung zur Routine aus dem Wege. Er zitierte gern 
das Wort von Matisse: »Wenn meine rechte Hand ge- 
schickt wird, so werde ich mit der linken Hand zeichnen. 
Wird meine Linke geschickt, so werde ich mit den Füßen 
zeichnen.« Jemand hat einmal gesagt, Ohser zeichne 
wie der erste Mensch — wie einer also, der zeichnend die 
Welt und sich selber neu entdeckt. In der Tat erinnern 


seine spröden, unbestechlichen Linien an Ritzzeichnun- 
gen auf Schiefer. 

Auf dem Acker der Kunst sind die großen Zeichner 
nicht eben dicht gesät, ebensowenig wie die großen 
Koloristen. Der echte Zeichner ist von einem Dämon 


besessen, der ihn unablässig zwingt, die Wirklichkeit 
der Dinge wie mit Krallen zu packen und ins Bild zu 
reißen; er kennt kein Ausruhen, sein Fleiß ist Zwang. 
Diese Besessenheit, die Daumier und Toulouse-Lautrec 
zu Genies gemacht hat, glühte auch in Erich Ohser. 
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ERICH OHSER, KAFFEEHAUSSKIZZE (1928/30) 
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WALTER BECKER, INTERIEUR 


KURT MARTIN 


BEMERKUNGEN ZU ZEICHNUNGEN VON WALTER BECKER 


Vor der Natur, nicht nach der Natur ist die Zeichnung 
entstanden, die eine Frau an einem Tisch darstellt. Kein 
tastender Strich, der dem Gegenstand in seiner Form 
nachgeht und sie beschreibt; die Linien umfassen eine 
Situation, die als Einheit gesehen ist, nicht skizzenhaft, 
sondern voll umschreibend, was aus der Wirklichkeit als 
gültig und wertvoll ergriffen wurde. Diese Zeichnung ist 
daher keine Übung auf dem Weg zu einem Werk, keine 
Studie oder Notiz, sondern ein abgeschlossenes, in sich 

‚bständiges Ergebnis. Der Strich bleibt gleichmäßig in 


seiner Bewegung, einheitlich im Klang und im Ausdruck, 
gung 8 


ohne Akzentuierung in seiner Führung, rasche, unmit- 
telbare Äußerung, ohne Zögern, aber auch ohne Über- 
eilung und bei aller Umsetzung immer von der Natur 
her begründet. Ingres hat einmal gesagt: »Die Zeichnung 
ist die Ehrlichkeit in der Kunst«; sie ist nicht nur dies, 
sie ist ebenso Ehrlichkeit vor dem Objekt und Ehrlich- 
keit des Künstlers vor sich selbst. 

Wer mit der Feder auf dem Papier sucht, wird kaum 
etwas Rechtes finden. Wie das Gedicht entsteht auch die 
Zeichnung nicht auf dem Papier; sie wird ihm anver- 


traut. Je unmittelbarer die Hand der Vorstellung als 
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Werkzeug zu dienen vermag, desto unmittelbarer ist 
auch die Handschrift und ihre Wirkung. Walter Becker 
zeichnet oft aus der Vorstellung, die sich fast wie von 
selbst niederzuschreiben scheint, meistens auf ein kleines 
Format und mit Pinsel und Tusche als der willfährigsten 
und geschmeidigsten Möglichkeit, die dennoch kein Aus- 
weichen gestattet. In dem Blatt mit den zwei stehenden 
Menschen ist nichts nachträglich geordnet oder kontrol- 
liert; das Handschriftliche bleibt daher unmittelbar, keine 
Notiz, sondern Fixierung, jetzt jedoch akzenzuiert und 
die Bewegung der Linien durch Betonungen rhythmisiert. 
War die andere Zeichnung in sich gehalten, so ist diese 
umgrenzt: Der Rhythmus ist zu einer Strophe zusam- 
mengefaßt. 

Sehe ich recht, dann ist für Walter Becker das Rhyth- 
mische besonders verpflichtend. Dabei ist Rhythmus 
nicht nur als Bewegung der Linien, sondern auch in den 
Wirkungen der Fläche empfunden. Aus dem Gegensatz 
und dem Zusammenhang heller und dunkler Flächen, 
baut sich die Komposition in ihrer Spannung auf. 
Becker findet diese Elemente vor der Natur selbst. Mit 
ihnen wird in dem »Interieur« das Zufällige der Stühle 
um den Tisch und ihres Verhältnisses zu der sitzenden 
Gestalt aufgehoben und als etwas nicht mehr Zufälliges 
bestimmt. Im Flächigen wird das Endgültige gesucht, im 
Rhythmischen der Ausdruck. 

In der »Straßenszene« ist dies unmittelbarer und groß- 
zügiger formuliert; sie ist aus der Vorstellung entstan- 
den und bezeichnenderweise mit Pinsel und Tusche, 
nicht mit der Kohle festgehalten. Der Rhythmus der 
Linien ist nicht mehr freie Bewegung, wie sie in der 
Handschrift liegt, er richtet sich auf etwas und wird da- 
durch ausdrucksbetont. Zugleich aber sind diese rhyth- 
misierten Linien hier Begrenzungen von Flächen und 
damit sozusagen mit der statischen Funktion einer kom- 
positionellen Architektur betraut. Diese doppelte und 
gegensätzliche Bedeutung der gleichen Linien erzeugt 
die innere Spannung und Bewegtheit, die von diesem 
Blatt ausgeht. 

Was sich hier wie von selbst löst, wird in den letzten 
großen Zeichnungen Beckers ausführlich gestaltet. Die 
Tuschzeichnung ist mit der Kohlezeichnung kombiniert; 
Linien und Flächen werden dadurch in ihren Werten 
unterschieden. Es entsteht gewissermaßen eine Durch- 


dringung verschiedener Schichten, kein vorne und hin- 


WALTER BECKER, PAAR 


ten, sondern eine Transparenz, die den sehr bestimmten 
Ausdruck vom Geistigen her sichtbar zu machen ver- 
mag. Die graphische Festlegung bleibt dabei in sich 
konsequent und einheitlich, streng und gebaut, kein 
Gerüst, sondern Verflechtung, keine weitschweifige Be- 
redtsamkeit, sondern Zusammenfassung: Das Willkür- 
liche ist überwunden ohne Verlust an ursprünglicher 


graphischer und menschlicher Aussage. 
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WALTER BECKER, FRAU AN EINEM TISCH 
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WALTER BECKER, EISENBAHNABTEIL 
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GUNTER BÖHMER, SELBSTPORTRÄT 


GUNTER BÖHMER 


wurde am ı3. April ıgıı in Dresden geboren. Sein 
Großvater väterlicherseits hatte als Schriftkünstler und 
Lithograph mit Max Klinger zusammen gearbeitet. In 
Dichtung und Musik war Böhmer früh zu Hause. Nach 
dem Gymnasium studierte er Germanistik. Doch bald 
besuchte er die Kunstgewerbeakademie in Dresden, die 
ihn ohne Aufnahmeprüfung zuließ. Eine Reise nach 
Paris, Studienjahre in Orliks Atelierklasse und eine 
kurze Lehrzeit bei Hans Meid vollendeten seine künst- 
lerische Ausbildung. 

Mit Illustrationen zu »Hermann Lauscher« von Hermann 
Hesse ($. Fischer, Berlin) trat er zum erstenmal vor die 
Öffentlichkeit. Seine Zeichnungen zu »Madame Bovary«, 
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zu Gotthelfs »Schwarze Spinne«, Büchners »Lenz« und 
Goethes »Clavigo« verschafften ihm den Ruf eines der 
begabtesten Illustratoren. Mit seinen Lithographien zu 
d’Annunzios »L’Oleandro« (Officina Bodoni, Verona 
1956) erregte er auf der Venezianischen Biennale Auf- 
sehen. Den großen Umfang seiner außergewöhnlichen 
Begabung läßt die munifizente Faksimile-Ausgabe seiner 
Zeichnungen und Aquarelle ahnen, die von den »Olte- 
ner Bücherfreunden« als »Tagebuch eines Malers« ver- 
anstaltet wurde: ihr entnehmen wir die in diesem Heft 
wiedergegebenen Zeichnungen Böhmers. 

Seit 1933 lebt der Künstler in Montagnola am Luganer- 
see, in der Nachbarschaft Hermann Hesses. 2 4 
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GUNTER BÖHMER, GESELLSCHAFT IM ZIMMER 


43 


= 
N M N | 


| 
/ 
2 
\ \ ; Pi | 
| 
IN | #7 
\ | 
/ | | 
f 
| EL, f 
Pr 
| | 
/ Y \ \ 
| 
| | i \ } 
4 
/ 
| / 


BELE BACHEM, ZEICHNUNG 


HE 
z ER / | 


. D 
= 


A. REBEL, CHELLOSPIELER 


P. H. EBELL, PORTRÄT 
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RUDOLF KÜGLER, ZWEI ZEICHNUNGEN, PARIS (1951) 
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WALTER OPHEY, PARIS (1911) 
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C. G. SCHULZ, ZEICHNUNG 


JOSEF SCHARL, MÄRCHENILLUSTRATION GÜNTHER STRUPP, DER BIRNENZWERG 
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KINDERZEICHNUNGEN 


VON DERSTRASSE 


Es handelt sich hier um Zeichnungen, die Kinder spielender- 
weise auf dem Asphalt einer verkehrsarmen Straße in der 
Reutlinger Altstadt machten. Sie haben zum Teil erhebliche 
Größe; ich habe das Bild eines Mannes mit 13 m Länge aus- 
geschritten. Das Zeichenmaterial ist nur selten eine richtige 
Kreide, sondern meist ein Gipsstück, das aus dem Haus- 
verputz herausgeschlagen wurde und beim Zeichnen mit der 
vollen Faust, oft auch mit beiden Händen gehalten wird. 
Diesen Zeichnungen von der Straße kommt höchste Unmit- 
telbarkeit zu. Die Kinder zeichnen hier geradezu im Wider- 
stand gegen die Erwachsenen, oft genug wegen ihres Tuns 
verjagt und gescholten. Selbst die zähmende Zimmeratmo- 
sphäre ist ausgeschaltet. Außerdem werden die Zeichnungen 
nicht am Tisch stillsitzend nur mit der Hand gemacht, son- 
dern aus dem Schwung und unter Mitwirkung des gesamten 
Körpers, oft genug wird der Linienzug einfach durchlaufen 
und ist somit gewissermaßen die Spur einer Tanzbewegung. 
Die Wiedergabe solcher Gebilde, deren Hauptwert in ihrer 
Unmittelbarkeit liegt, ist natürlich eine zwiespältige Angele- 
genheit. Im Lichtbild wirken sie matt. Die vorliegenden Blät- 
ter sind in rauhes Tannenholz geschnitten und mit weißer 
Farbe auf schwarzen Karton gedruckt. Der Kreidecharakter 
und der großzügige Strich kamen so am besten zum Aus- 
druck. Die Übertragung aufs Holz geschah teils über Licht- 
bildaufnahmen, teils durch Pausen. Bei aller Bemühung um 
Faksimiletreue spricht natürlich die Handschrift des Holz- 
schneiders mit. Doch glaube ich, daß von der Kraft der 
Urbilder immerhin noch soviel erhalten blieb, als sich er- 


halten läßt. Karl Langenbacher 
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Blatt 


Alter: 3'/2 Jahre 
Das Kind kauerte am Boden und zog rings um sich einen 
Kreis. In diesem verweilte es etwas, trat dann mit einem 
großen Schritt heraus und zeichnete von außen Kringel ins 
Innere. 


Die Ausdrucksbewegung der Herstellung ist hier sicherlich 
wichtiger als das Gebilde, das eigentlich nur als zufällige 
Spur stehen bleibt. Das Ziehen des Kreises erinnert an den 
Zauberkreis des magisch Denkenden, der eine Grenze zieht 
zwischen sich und allem was draußen ist. Das ist keine 
wiedergebende Darstellung, etwa Gesicht oder Sonne, son- 
dern ein Urausdruck menschlichen Daseinsgefühls. Der Ana- 
tytiker könnte sagen: Das Ich und das Es. 

Blatt 2: Alter: 4 Jahre 
Auf Befragen sagte das Kind: Das ist nichts, das ist halt so! 
Die Gegenüberstellung zweier Formen ist häufig. 

Alter: 4 Jahre 
Vase mit Henkel und Schnauze. Solche »Stilleben« sind unter 
den Straßenzeichnungen selten. 

Blatt 4: Alter: 4 Jahre 
Vom gleichen Kind wie Blatt 3, wenige Wochen später. 
Merkwürdig »richtig« in den Proportionen. 

Blatt 5: Alter: unbekannt 
Um diese wuchtige Umrißlinie zu ziehen, mußte das Kind 
seine volle Kraft anwenden und den ganzen Körper mit- 
bewegen. An jeder Stelle spürt man, wie es von seinen An- 
liegen ganz erfüllt ist. 

Blatt 6: Alter: unbekannt 
Kind mit Zöpfen; die Zöpfe streben danach, das Bild zum 
Kreis der Urform abzurunden, die Doppelform von Blatt 3 
dringt durch. 

Blatt 7: Alter: 7 Jahre 
Während einer Zeit allgemeinen Stelzenlaufens gemacht. 
Die überraschend echte Art, mit der die Arme sich auf die 
Stelzen stützen, kommt sicher weniger aus der Beobachtung, 
als aus dem unmittelbaren eigenen Körpererlebnis der 
Zeichnerin. 

Blatt 8: Alter: unbekannt 
Die straffen, hoch angesetzten Arme und die schlaffen Beine 
lassen an eine Kreuzigung denken. Das Kind konnte nicht 
befragt werden. Die ungebrochene Ausdrucksstärke der 
Zeichnung liegt vor solcher Bedeutung. 

Blatt 9: Alter: unbekannt 
Es ist wahrscheinlich einem auf graphische Reize reagieren- 
den Auge unmöglich, in diesem Blatt noch das kindlich 


latt 3: 


Naive zu sehen. Zu sehr drängen sich Assoziationen mit 
Arabischem, mit orientalischer Kalligraphie und vielem an- 
derem vor. Und doch ist das alles nur Zutat unseres Wissens. 
Blatt 10: Hier lenkt schon eine weitgehende Kenntnis der 
Erscheinungsform die Hand. Die Sicherheit der Linienfüh- 
rung wurzelt allerdings noch in dem Stadium, wo jede 
Linie richtig ist, weil sie als Spur einer von innen her ge- 
triebenen Bewegung endgültig und an nichts Äußerem ge- 
messen wird. 
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LUDWIG KNAUS, SONNENBERG (1843) 
Gemäldegalerie Wiesbaden 


ZWEI ZEICHNUNGEN VON LUDWIG KNAUS 


Ludwig Knaus, dessen Name heute fast vergessen ist, ge- 
hörte im letzten Jahrhundert zu den bekanntesten und meist 
geschätzten deutschen Malern. Seine Bilder wurden von den 
großen Galerien Europas und Amerikas erworben. 

Der 1829 in Wiesbaden geborene Knaus bezog 1845 die 
Düsseldorfer Akademie. Dort erkor er sich die niederländi- 
schen Sittenschilderer des ı7. Jahrhunderts zum Vorbild, 
ganz im Gegensatz zu dem in klassizistischen Traditionen 
befangenen Akademiedirektor Wilhelm von Schadow. So 
wandte sich der junge Knaus nach dem Aufbruch des Jahres 
1848 dem Studium der Natur und des Lebens in dem Schwäl- 
mer Dorf Willingshausen zu. Der Maler folgte darin nur 
seiner eigenen schon seit Kindheit in ihm ruhenden Ver- 
anlagung. Das zeigen die hier zum erstenmal veröffentlich- 
ten Zeichnungen des Vierzehnjährigen aus dem Besitz der 
Graphiksammlung der Wiesbadener Gemäldegalerie. Es sind 
topographisch genaue Ansichten von Clarenthal und Son- 
nenberg bei Wiesbaden. In der Art wie das gesamte Bild je 
mit gleichmäßig reihender Präzision, die als Objektivität 
gemeint ist, durchgezeichnet ist, kündet sich schon die bei 
dem Meister besonders in seinen späten Jahren so sehr 
gepflegte Vielfigurigkeit an. In seiner mittleren Zeit kam 
Knaus unter französischem Einfluß besonders dem Courbets 


58 


zu einem mehr großformigen Stil, den er aber später dann 
als seinem Wesen nicht angemessen wieder verließ. Seine 
große Beliebtheit und Popularität, die ihren Ausdruck darin 
fand, daß er 1859 für sein Bild »die goldene Hochzeit« in 
Paris das Kreuz der Ehrenlegion erhielt, beruhte gerade auf 
dem ihm eigentümlichen Stil, der auf vollkommene Weise 
das naturnahe niederländische Sittenbild mit der bürger- 
lichen Sentimentalität des 19. Jahrhunderts durchdrungen 
hat. Auf kindlich unbeholfene Art kündet sich dieser Stil 
auf den beiden hier vorliegenden Zeichnungen des Knaben 
schon an. Das Linnen auf der Bleiche vor Sonnenberg, bei 
dem noch eine damit werkende Gestalt zu erkennen ist, hat 
die Aufgabe, unsere persönliche gefühlsbetonte Aufmerk- 
samkeit auf das Bild zu lenken, während das gleiche Linnen 
bei Ruisdael etwa das ganze Gesicht der Landschaft ver- 
wandelt. Die auf der breiten Straße vor Clarenthal daher- 
kommende Familie ist nicht Staffage, sondern mit Bäumen 
und Häusern maßstäblich gleichwertiges Glied des Bild- 
ganzen. Ohne diesen beiden Zeichnungen zu viel Bedeutung 
zumessen zu wollen, können wir in ihnen doch unverfälschte 
frühe Beispiele für den Stil eines Meisters sehen, der den 
Geschmack in der zweiten Hälfte des 19. Jahrhunderts weit- 
gehend beeinflußt hat. Cl. Weiler 
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LUDWIG KNAUS, CLARENTHAL (1843) 


Gemäldegalerie Wiesbaden 


DER KIRCHNER-NACHLASS IN BASEL 


Die vor kurzem durch Westdeutschland reisende Ausstel- 
lung von 40 Gemälden und 100 graphischen Blättern Ernst 
Ludwig Kirchners (bis jetzt in Hamburg, Hannover, Bre- 
men, Düsseldorf, Mannheim und Karlsruhe gezeigt), die 
aus dessen Nachlaß in Basel ausgewählt wurde, hat nach 
Jahren, ja eigentlich Jahrzehnten das Interesse wieder auf 
diesen deutschen Maler gelenkt, der einst zu den Großen 
des Expressionismus gehörte. Es tauchte gleichzeitig die 
Frage auf, wieso eigentlich der Nachlaß dieses deutschen 
Malers nach Basel gekommen sei und dort im Kunstmuseum 
aufbewahrt und zurückgehalten werde. 

Kirchner verbrachte die letzten 22 Jahre seines Lebens in 
der Schweiz, in Frauenkirch bei Davos, wohin er 1916 schwer 
lungenkrank übergesiedelt war. Im Jahre 1938 nahm er sich 
dort das Leben — wie es heißt: aus Verzweiflung über die 
in Nazi-Deutschland herrschenden Zustände. War Kirchner 
doch zu der Zeit bei uns als »entartet« verfemt, abgeschnit- 
ten von seiner Lebensbasis, ohne Anerkennung, die für 
diesen ehrgeizigen Mann eine Lebensnotwendigkeit war. 
Kirchner hinterließ über 450 Gemälde, einige Plastiken und 
ein Vielfaches an Graphik. Seine Witwe hütete zunächst 
diesen Nachlaß, bis auch sie, im Sommer 1945, starb. Zwei 
Brüder Kirchners, der Chemiker Ulrich Kirchner (inzwischen 


verstorben) in Biberach a. d. Riß und der Diplom-Ingenieur 
Walter Kirchner waren die Erben. 

Die Folgen der deutschen Niederlage brachten den Nachlaß 
in eine neue schwierige Situation. Als Eigentum deutscher 
Staatsangehöriger fiel er unter die Bestimmungen des soge- 
nannten »Washingtoner Abkommens«, nach dem sämtliche 
deutschen Vermögenswerte im Auslande beschlagnahmt wur- 
den, Die Schweiz fügte sich diesem Verlangen der Alliierten, 
jedoch unter der Bedingung, daß sie das deutsche Eigentum 
nur dann den Alliierten übergäbe, wenn diese eine entspre- 
chende Entschädigung der privaten Eigentümer in Deutsch- 
land garantierten. Über diese Entschädigung ist bis heute 
noch keine Einigung zustande gekommen, so daß weiterhin 
die beschlagnahmten Vermögenswerte in der Schweiz als 
deutsches Eigentum gelten, jedoch gesperrt sind und von der 
»Schweizerischen Verrechnungsstelle« in Zürich verwaltet 
werden. Dieser Verrechnungsstelle mußte seinerzeit der 
Kirchner-Nachlaß gemeldet werden, und über sämtliche Ver- 
änderungen, die mit ihm geschehen, hat sie zu befinden. 
Erlöse aus Verkäufen z. B. werden den Kirchner-Erben gut- 
geschrieben, ohne daß diese jedoch bis jetzt noch darüber 
verfügen können. 

Diese rechtliche Lage ist seit fünf Jahren unverändert. Da- 
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gegen konnte für den Nachlaß selbst einiges getan werden. 
Er befand sich zunächst in Kirchners Häuschen auf Wild- 
boden in Frauenkirch. Der Notar Dr. Stiffler in Davos, der 
ihn verwaltet, wandte sich im Januar 1946 an den Konser- 
vator des Basler Kunstmuseums, Herrn Dr. Georg Schmidt, 
mit der Bitte um Rat, was zur Erhaltung der Bilder und 
Blätter zu tun sei und in welcher Weise man den Nachlaß 
ordnen und in geschäftlicher Hinsicht seinen Wert realisie- 
ren könne. Dr. Schmidt hat daraufhin nicht nur die notwen- 
digen fachmännischen Ratschläge erteilt, sondern hat sich 
selbst und sein Museum seitdem in den Dienst dieser Auf- 
gabe gestellt. Die Unterbringung der Werke im Kirchner- 
Häuschen war denkbar ungünstig: im Winter zu kalt, im 
Frühjahr zu naß und im Sommer zu trocken. Die beste Ab- 
hilfe aus dieser Lage geschah durch die Überführung des 
gesamten Nachlasses in das Basler Kunstmuseum im Juni 
1946. Dort wird er seitdem in einem eigens dafür im Keller 
errichteten Verschlage unter günstigen Bedingungen aufbe- 
wahrt und gepflegt. 

Bald begann auch eine gewisse begrenzte Verkaufstätigkeit 
an Museen und Private in der Schweiz und Amerika. Sie 
hatte einmal den Zweck, die für Transport, Unterbringung 
etc. aufgewendeten Kosten zu bestreiten, zum anderen das 
künstlerische Interesse für Kirchner neu zu wecken, sein 
Gedächtnis lebendig zu erhalten und so seine Werke vor 
einem Preiszerfall zu schützen. 

Nachdem man den materiellen Bestand des Nachlasses durch 
die Unterbringung in Basel gesichert hatte, war es zunächst 
das Wichtigste, das Vorhandene zu ordnen und einen Nach- 
laßkatalog herzustellen. Auf die Initiative und unter der 
Leitung Dr. Schmidts wurden im Herbst 1948 Gemälde und 
Plastik vom Verfasser als Volontärassistenien des Kunst- 
museums Basel und einer weiteren dazu eingestellten Hilfs- 
kraft chronologisch geordnet und katalogisiert. Eine Kartei 
wurde angelegt und sämtliche Stücke wurden mit Nach- 
laßstempel versehen und photographiert. Anschließend be- 
sorgten dasselbe zwei Schüler Dr. Schmidts an der Kunst- 
gewerbeschule für die gesamte Graphik. Dank dieser Ord- 
nung und Katalogisierung ist der Kirchner-Nachlaß heute 
keine verwirrende Masse mehr, sondern eine gut überseh- 
bare Sammlung. 

Als der Plan auftauchte, eine Ausstellung aus dem Nachlaß 
in Deutschland zu zeigen, setzte sich Dr. Schmidt sofort 
leidenschaftlich dafür ein; doch erst nach langen Verhand- 
lungen (über die Garantie der Rückkehr in die Schweiz) 
wurde sie von der Verrechnungsstelle genehmigt. So konnte 
man bei uns zunächst einmal wenigstens eine Kostprobe 
(ausgewählt von Dr. Pee, Hamburg, und Dr. Hentzen, Han- 
nover) aus diesem Nachlaß sehen, der, obgleich geistig und 
materiell deutsches Eigentum, uns bisher unzugänglich war. 
Was wird nun weiter mit ihm geschehen? Zunächst hängt 
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alles von der alliierten Entscheidung ab, ob und in welcher 
Weise der Nachlaß in den Besitz der Erben gelangt. Die eine 
Möglichkeit ist, daß er in der Schweiz liquidiert wird und 
die Erben in Deutschland entschädigt werden. Die andere, 
daß den Erben die Verfügungsgewalt über den Nachlaß 
selbst zurückgegeben wird. Der Kunstfreund sieht beiden 
Lösungen nicht ohne einige Sorge entgegen. Ist doch in 
beiden Fällen vorauszusehen, daß diese geschlossene Samm- 
lung in alle Winde zerstreut wird; nie mehr wird man ohne 
großen Aufwand eine umfassende und wesentliche Schau 
dieses Werkes zusammenstellen können. 

In der gleichen Situation wurde vor einigen Jahren die 
»Klee-Gesellschaft« gegründet. Sie erwarb den gesamten 
Nachlaß Paul Klees, woraus sie 40 Bilder, 150 farbige Blät- 
ter und 1500 Zeichnungen als unveräußerliche »Klee-Stif- 
tung« ausschied und im Kunstmuseum Bern als dauerndes 
Depositum unterbrachte. Durch diese Einrichtung ist das 
Wesentlichste aus Klees Werk der Nachwelt als geschlossene 
Sammlung erhalten. Nun unterschied sich die Lage des Klee- 
Nachlasses insofern von der des Kirchner-Nachlasses, als 
Klee posthum die schweizerische Staatsbürgerschaft erhielt, 
also einmal sein hinterlassener Besitz nicht beschlagnahmt 
wurde, zum andern aber die Schweizer selbst ein Interesse 
an der Erhaltung des Werkes dieses nunmehr schweize- 
rischen Malers hatten. 

Kirchner mag vielleicht als künstlerische Persönlichkeit um- 
strittener sein als Klee, doch ist nicht zu leugnen, daß er 
einer der bedeutendsten, wenn nicht der bedeutendste 
deutsche Expressionist war. Wir hätten also in Deutschland 
allen Anlaß, uns für den Gedanken einer »Kirchner-Stiftung« 
einzusetzen und auf die maßgebenden Stellen in der Schweiz 
sowie die Erben in Deutschland einzuwirken. Georg Schmidt 
vertritt bereits seit langem diesen Plan. Etwa 50 Gemälde 
sowie ein Exemplar jedes druckgraphischen Werkes (Holz- 
schnitte, Radierungen und Lithographien) müßten als Kern- 
sammlung beisammenbleiben. Als Aufstellungs- und Ver- 
waltungsort der Kirchner-Stiftung wäre ein deutsches Mu- 
seum, dessen Leitung Sinn und Liebe für neuere Kunst hat, 
wohl das gegebene. Die Gelegenheiten, das Werk eines 
großen Künstlers auf diese Weise zu bewahren, sind selten. 
Man sollte sie nutzen. 

In den Kummer über die vage Rechtslage des Kirchner- 
Nachlasses und die Sorge um sein künftiges Schicksal mischt 
sich doch einige Freude bei dem Gedanken, daß sich in der 
Schweiz ein Mann fand, der sich mit aller Kraft für die Er- 
haltung und Betreuung dieses unseres geistigen Besitzes 
einsetzt. Wir Deutschen haben Georg Schmidt (der übrigens 
die meisten sachlichen Angaben zu diesem Aufsatze zur 
Verfügung stellte) und allen Schweizern, die seine An- 
regungen befolgten und ins Werk setzten, sehr dankbar zu 
sein. Claus Zoege von Manteuffel 
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GEORG SCHRIMPF, NETZFLICKER 


ERINNERUNGEN AN GEORG SCHRIMPF 


An einem sehr kalten Wintermorgen klopfte es an der Ate- 
liertür meines Vaters in der Staatlichen Kunsthochschule Ber- 
lin. Darauf erschienen zwei in Pelzen und langen Mänteln 
vermummte Gestalten mit Schnauzbart, Kapuze und Ohren- 
schützern. Sie erklärten kurz: »Wir soll’n det Bild abholn.« 
Det Bild stand noch auf der Staffelei und sie blieben davor 
stehen, um es ungewöhnlich lange zu betrachten. Schließlich 
sagte der Ältere: »Jetzt hol’ ick seit fünfzehn Jahren hier 
die Bilder raus, aber det is das erste wirklich schöne Bild, 
wat ick jesehn habe.« 

Nun sind Transportarbeiter im allgemeinen wenig kunst- 
verständig, und auch Neo-Romantiker dürften unter ihnen 
recht selten sein. Wenn aber eine bayrische Landschaft nicht 
nur den Kunstverständigen, sondern auch solche Menschen 
direkt zu berühren und sie für einen Augenblick zu bannen 
vermag, so kann der Künstler hier etwas verzeichnen, was 
immer seltener zu werden scheint: sein Werk berührt den 
Menschen unmittelbar, unmittelbar wie die Melodie eines 
Liedes oder die Strahlung einer Persönlichkeit. Technisches 
Können und Großzügigkeit allein bringen diese Wirkung 
nicht hervor; sie lassen vielleicht eine Regung des Staunens 
emporkommen, im übrigen bleibt der Mensch davor kalt. 


Was allein einer Erzählung, einer Musik oder einem Bild 
die unmittelbare Wirkungskraft gibt, bleibt wohl das Er- 
leben des Künstlers, genauer gesagt, die Wiedergeburt sei- 
ner Erlebnisse in der Schöpfung. 

Auf Wanderungen und Spaziergängen erlebte mein Vater 
die Landschaft, ganz der Stimmung der Farben und Formen 
hingegeben. Seine Skizzen blieben schemenhaft, stichwort- 
artig; sie bestehen eigentlich nur aus schwachen Konturen 
und ein paar Buchstaben für die Farben. Auch konnte er 
stundenlang spielende Kinder beobachten; besonders fes- 
selte ihn dabei die noch kindliche Anmut junger Mädchen, 
die er in seinen Bildern immer wieder formte und abwan- 
delte. — Die Idee zu einer neuen Arbeit beschäftigte ihn 
viele Wochen hindurch. Manchmal lag sie um Jahre zurück, 
aber sein ausgezeichnetes Gedächtnis half ihm, sich an alle 
Einzelheiten genau zu erinnern. Eines Tages ging er dann 
an die Arbeit, ohne auch nur die Leinewand anzuzeichnen; 
als Vorlage dienten ihm nur seine flüchtigen Skizzen. Mit 
jedem Pinseistrich wurde das innere Bild reifer und plasti- 
scher. Gerade die Kleinarbeit steckte voller Entdeckungen 
und Erkenntnisse und erzeugte dadurch immer wieder un- 
erwartete Spannungen und Möglichkeiten. Noch wenige 
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GEORG SCHRIMPF, RÜCKENAKT 


Sammlung Günther Franke, München 


Stunden vor seinem Tode zeigte er meiner Mutter ein eben 
fertiggestelltes Bild: »Schau, da sind wieder ganz neue 
Grün’s in dem Strauch davorne. Es ist das erste Bild, was 
eigentlich nur grüne Farben hat und doch wirkt es unend- 
lich malerisch.« In diesen Worten lag die beglückende Freude 
eines Kindes, das mit seinem Baukasten etwas noch nicht 
Gesehenes konstruiert hat, ein wenig Verwunderung, ein 
wenig Stolz und viel innere Bewegtheit. Und da gibt es noch 
Leute, die fragen können: »Was haben Sie sich eigentlich 
gedacht, als Sie das Bild gemalt haben?« 
Meinem Vater war es völlig gleichgültig, ob seine Arbeiten 
als »Neue Sachlichkeit«, Idyllik« oder »Neo-Romantik« be- 
zeichnet wurden. Ein unverfälschtes persönliches Urteil 
galt ihm stets mehr. — Daneben lebte er für sich als eine 
Mischung aus unbestechlicher Sachlichkeit und herzlicher 
Menschlichkeit, der Unbefangenheit eines Kindes und der 
Instinkt- und Verstandessicherheit eines Abgeklärten, kate- 
gorisch in seinen Sympathien und Abneigungen und dauer- 
haft in seinen Empfindungen. Mit beiden Beinen in der 
Wirklichkeit, humorvoll, aber hartnäckig, klar und immer 
eindeutig in seinen Ideen, dabei sprachlich alles andere als 
geschickt, mag er vielleicht ebenso romantisch gewesen sein, 
wie der große Johann Sebastian Bach, dessen Musik er 
neben dem »Mozartl« über alles liebte. An keine Kirche 
gebunden, war er doch von Grund auf fromm; und seine 
Frömmigkeit und Romantik lagen wohl darin, daß er noch 
an den Menschen glaubte. Seine ganze Liebe galt deshalb 
allen natürlichen Menschen, die sich unbefangen so geben 
wie sie sind, also den Einfachen und vor allem aber den 
Menschen seiner Heimat, den Bayern in ihrer Ursprüng- 
lichkeit. Die enge Verbindung mit seiner Heimat ist eines 
der Merkmale, ohne die mein Vater als Künstler und Mensch 
nur schwer zu verstehen ist. Wo er sich auch befand, es 
packte ihn immer wieder die Sehnsucht nach der bayrischen 
Landschaft, ihrem Klima und ihren Menschen, und der Ge- 
danke, Deutschland zu verlassen, war ihm unvorstellbar. 
Es entspringt wohl auch einem bayrischen Wesenszug in 
ihm, daß er stets eine kompromißlose Abneigung gegen 
alles Unechte zeigte. Besonders scharf wandte er sich gegen 
den Kunstintellektualismus. Für ihn war die Kunst nicht 
Selbstzweck und seine eigene Auffassung ist am besten mit 
den Worten O. M. Graf’s festgehalten worden: »Wir wollen 
nicht mehr denken vor der Kunst. — Wir verlangen nach 
dem, was sie von ewig her war, nämlich: Klang, Sprache 
und Bild des Unaussprechlichen in uns.« Wie ernst es mein 
Vater damit genommen haben muß, empfindet man am 
deutlichsten vor seinen Bildern selbst. Vielleicht ist es die 
Ausstrahlung jenes Unaussprechlichen in ihm, von dem 
O. M. Graf spricht, vieleicht war es bei ihm auch die Rein- 
heit des Gemütes. Aber wie eindrucksvoll muß dessen 
Sprache sein, um heute einen einfachen, unsentimentalen 
Menschen nur einen Augenblick zur Beschaulichkeit zu 
zwingen, und wäre es ein Berliner Transportarbeiter. — 

M. Schrimpf 
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GABRIELE MÜNTER 
AUS NORWEGEN (1917) 


Gabriele Münter zum 75. Geburtstag am 19. 2.1952 


Sollte man mich fragen, welche Frauen ich für die bedeu- 
tendsten Malerinnen Deutschlands im 20. Jahrhundert halte, 
ich zögerte nicht, drei zu nennen: Paula Modersohn-Becker, 
Ida Kerkovius und Gabriele Münter. Ihre Geburtsjahre 
liegen eng beisammen: Paula Modersohn-Becker wurde 1876, 
Gabriele Münter ein Jahr später, Ida Kerkovius 1879 ge- 
boren. Während Paula Modersohn-Becker zu den Frühvoll- 
endeten zählt, hat das Schicksal die beiden anderen Frauen 
mit einem langen Leben begnadet und zugleich mit einer 
schöpferischen Vitalität, die sie auch im hohen Alter nicht 
verlassen hat. 

Begnadet ist Gabriele Münters Leben — begnadet ist auch 
ihr Werk, in dem fraulicher Charme sich mit einer Kraft 
paart, die man gewohnt ist, männlich zu nennen; in dem 
eine kompromißlose Modernität vollkommene Harmonie in 
sich schließt. 

»Split personality« — das ist ein psychoanalytischer Aus- 
druck den man in Amerika oft hört, wenn von modernen 
Menschen die Rede geht. Nun — Gabriele Münter ist das 
Gegenteil einer aufgesplitterten Persönlichkeit: Geschlossen- 
heit, Dichte und Einfachheit kennzeichnen ihr Wesen und 
ihr Werk. Der Verlag Konrad Lemmer überrascht mit einer 
Geburtstagsgabe: einem Bändchen mit 20 Lichtdruckwieder- 
gaben von eigenwilligen Zeichnungen der Künstlerin, Vor- 
wort G. F. Hartlaub (kart. DM 4,80). ni 
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ZEICHNUNG UND GRAPHIK 


Die großen Zeichner. »Wenn unter den Werken der Kunst 
irgend etwas mit einem Stück zuckenden Lebens verglichen 
werden kann, dann ist es die Zeichnung«, schreibt Friedrich 
Winkler in seinem Buch »Die großen Zeichner« (Verlag 
Gebr. Mann, Berlin). Die 173 Abbildungen geben haupt- 
sächlich Blätter des Berliner Kupferstichkabinetts wieder, 
dessen Leiter der Verfasser gewesen ist. Jan van Eyck (gest. 
1441) eröffnet, Goya (1746—1828) beschließt den Band, der 
die vier Jahrhunderte umfaßt, in denen die Natur als unbe- 
strittene Lehrmeisterin der Kunst galt. Unter den weniger 
bekannten Künstlern fesselt besonders der niederländische 
Manierist Jacob de Gheyn (1565—1629). Die zwei abgebilde- 
ten Grünewaldzeichnungen (eine davon aus holländischem 
Privatbesitz) gehen unzweifelhaft auf dieselbe Hand zurück 
wie die vielumstrittenen Marburger Zeichnungen (siehe 
‚Das Kunstwerk«, IV. Jg., H. 2, $. 51 ff.). Bemerkt sei noch, 
daß A.E. Brinckmann das schöne Bühnenbild »Meeresküste«, 
das Winkler Bernini zuschreibt, wohl mit Recht für Juvarra 
in Anspruch nimmt. 

Deutsche Zeichnung und Graphik. Der Münchener Verlag 
F. Bruckmann legt als vierten Band seiner »Deutschen Kunst- 
geschichte« eine Darstellung der »Geschichte der deutschen 
Zeichnung und Graphik« von Otto Fischer vor. Er ergänzt 
die »Geschichte der deutschen Malerei« des gleichen Ver- 
fassers, 1942 als dritter Band von Bruckmanns Deutscher 


FILIPPO JUVARRA, ZEICHNUNG 


Kunstgeschichte erschienen. Unter den 457 Abbildungen (da- 
von, 17 farbig) stößt auch der Kenner auf viele unbekannte 
Blätter. Noch einmal bewährt sich der 1948 verstorbene 
Verfasser als glänzender Darsteller und gründlicher Kenner 
der Materie; nur der Gegenwart gegenüber versagt er. 
Weder Kokoschka noch Beckmann werden genannt, und der 
Name des Wieners Egon Schiele (1890—1918) mußte sich die 
Verballhornung in Egon Schich gefallen lassen. Ausstattung 
und besonders Reproduktion sind über alles Lob erhaben. 
Delacroix. Zugleich mit Ulrich Christoffels Monographie 
über den Maler Eugene Delacroix (dieses Buch wird im 
»Kunstwerk« an anderer Stelle noch besprochen werden) 
erschien eine Schrift über den Zeichner Delacroix («Eugene 
Delacroix, Zeichnungen« von Kurt Badt, Woldemar Klein, 
Baden-Baden). — Man hat oft beobachtet, daß gute Zeichner 
schlechte Maler, aber daß gute Maler immer auch gute 
Zeichner sind — bei Delacroix trifft es jedenfalls zu. Dieser 
Maler kat’exochen war ein genialer Zeichner und ein leiden- 
schaftlicher dazu, wie sein über 6000 Blätter umfassender 
Nachlaß bewies. Aus dieser Fülle veröffentlicht Kurt Badt 
eine sorgfältige Auswahl. In seiner wohlabgewogenen Ein- 
leitung zieht er immer wieder die Tagebücher des Malers 
heran, die an Einsichten die Schriften der meisten zünftigen 
Kunsttheoretiker übertreffen. 

Degas. »Le blanc et le noir suffisent pour faire un chef 
d’aeuvre«, sagte Edgar Degas, der, wie Paul Valery es aus- 
drückt, »aufs Zeichnen versessen« war. Valery war mit 
Degas befreundet, und was er in seiner Schrift »Tanz, Zeich- 
nung und Degas« (Suhrkamp Verlag, Berlin und Frankfurt 
am Main) über den Menschen Degas, über dessen Milieu 
und Lebensgewohnheiten berichtet, hat dokumentarischen 
Wert und fügt dem Charakterbild dieses zugleich anziehen- 
den und abstoßenden Künstlers wesenhafte Züge hinzu. — 
Valöry liebte selbst zu zeichnen und konnte daher aus eige- 
ner Erfahrung schöpfen, wenn er über »Sehen und Zeichnen« 
schrieb. Ob er Gedankliches äußert, ob er Anekdotisches 
erzählt, immer tut er es mit der unnachahmlichen Noncha- 
lance eines Grandseigneurs der Literatur. 

Vuillard. Ende der neunziger Jahre faßte der Pariser Kunst- 
händler Ambroise Vollard den Entschluß, graphische Blätter 
von lebenden Malern herauszugeben. Er gewann für seinen 
Plan einige der besten Künstler, unter anderem Cezanne, 
Toulouse-Lautrec, Renoir, Bonnard und last not least Eduard 
Vuillard (1867—1946). Von den zwei veröffentlichten Bän- 
den (zu je hundert Exemplaren) kostete der erste hundert, 
der zweite (umfangreichere) einhundertfünfzig Francs; die 
Herausgabe des geplanten dritten unterblieb wegen des 
eklatanten Mißerfolges der beiden ersten. »Trotz des nied- 
rigen Preises wollte das Publikum nichts von diesen Bänden 
wissen, die noch nach zwanzig Jahren nicht vergriffen waren. 
Aber die »Charette Anglaise« (von Toulouse-Lautrec) brachte 
später bei einer Versteigerung im Hötel Drouot fünfzehn- 
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tausend Francs.« So Vollard in seinen Erinnerungen. — Der 
Beitrag Vuillards zu dem Unternehmen bestand in einer 
Folge von zwölf farbigen Lithographien in einem Umschlag 
mit dem Titel »Paysages et Interieurs«. Die Blätter wurden 
zum erstenmal bei Ambroise Vollard, rue Lafitte, im Februar 
1899 ausgestellt. Heute zählen sie zu den größten Selten- 
heiten, und wir freuen uns, sie in dem Band »L’uvre grave 
de Vuillard« von Claude Roger Marx (Andre Sauret, Monte 
Carlo) fast faksimilegetreu reproduziert zu finden. Sie bil- 
den mit ihren delikaten Farben den Höhepunkt unter den 
60 wiedergegebenen Lithographien, denen sich noch sieben 
Radierungen, darunter mehrere Fassungen der »Place Venti- 
milli« anschließen. 

Picasso. Ein zweiter Band des gleichen Verlags ist dem litho- 
graphischen Werk Picassos gewidmet. Die Einleitung schrieb 
Picassos Jugendfreund, der Spanier Jaime Sabartes, den 
Katalog verfaßte der Drucker Fernand Mourlot. Die Blätter 
gliedern sich zeitlich in zwei Gruppen, zwischen denen eine 
Pause von fünfzehn Jahren liegt: die erste Gruppe umfaßt 
die Blätter aus den Jahren 1919 bis 1930; die zweite bilden 
die von 1945 bis 1947 entstandenen Blätter. Das genaue 
Datum der Rückkehr Picassos zur Lithographie ist bekannt: 
es war der 2. November 1945. Vier Monate arbeitete er ohne 
Unterbrechung in der Druckerei der Brüder Mourlot, meist 
von 9 Uhr früh bis 8 Uhr abends. Mit jugendlicher Experi- 
mentierlust erprobte er die verschiedenen Techniken: Um- 
druckpapier, Stein, Zink, Kreide, Feder, Tusche... Auch 
einige farbige Blätter fallen in den Zeitraum 1945—47. — 
Erstrangige Wiedergaben, schöner Druck, gehaltvolle Texte, 
genaue Angaben zeichnen diesen Band genau wie den über 
Vuillard aus. Beide Bände werden der modernen Graphik 
hoffentlich neue Liebhaber und Sammler gewinnen. 
Rouault. Mit vollem Recht stellt Abbe Morel in seiner Ein- 
leitung zu der deutschen, vom Prestel-Verlag, München, be- 
sorgten Ausgabe der graphischen Folge »Miserere« deren 
Schöpfer, Georges Rouault, auf die Rangstufe Goyas, Dela- 
croix’ und Daumiers. Dieser »Hiob auf dem Misthaufen der 
Kultur«, wie man Rouault nannte, widmete zehn Jahre der 
Arbeit an den Blättern des »Miserere«, die er 1914 im Auf- 
trag des Kunsthändlers Vollard begonnen hatte. Sie erschie- 
nen erst 1948 in Paris, in einer Auflage von 450 Exemplaren, 
waren also nur wenigen erreichbar. Die verkleinerte Wie- 
dergabe, die uns der Prestel-Verlag vorlegt, kostet bloß DM 
18,50; dabei bleibt der vom Künstler überwachte Druck den 
Tonalitäten der Originale nicht die geringste Nuance schul- 
dig. So können wir jetzt eine der bedeutendsten Kunst- 
schöpfungen des 20. Jahrhunderts in würdiger Form preis- 
wert erstehen, ein Werk, dessen Größe und Tiefe wir erst 
ganz ermessen, wenn wir es immer von neuem, Blatt um 
Blatt, auf uns wirken lassen. 

Kubin. »Ich bekenne mich als Visionär, ja Halluzinierer, ab- 
hängig in meinen Anschauungen von echten Denkern. Als 
Künstlernatur im Lebensstrom aufnehmend und abstoßend, 
was mir zukam, liegt mein Gewicht gänzlich auf der Fähig- 


GEORGES ROUAULT, aus der SUITE DE MISERERE 


keit des Zeichnens«, erklärt Alfred Kubin in »Feststellungen 
1949«, die in das Buch von A. Horodisch »Alfred Kubin als 
Buchillustrator«, Amsterdam 1949, Verlag der Erasmus- 
Buchhandlung, aufgenommen wurden. (Es ist durch den 
Verlag Dr. Ernst Hauswedell, Hamburg 36, zu beziehen). — 
Kubin zählte einundzwanzig Jahre, als 1898 die ersten Illu- 
strationen von ihm in einer Kneipzeitung erschienen. Am 
kommenden 10. April begeht er seinen 75. Geburtstag; doch 
anders wie Adolf Menzel, der sagte: »Nach dem fünfzigsten 
Jahr bekommt man das Illustrieren satt«, ist Kubin auf 
seinem oberösterreichischen Landsitz Zwickledt noch immer 
mit der Zeichenfeder tätig. — Das Verzeichnis der von Kubin 
illustrierten Bücher und seiner Mappenwerke in Horodischs 
Buch reicht bis 1948; es beweist die staunenswerte Frucht- 
barkeit des Zeichners, bei dem man vor dem Superlativ »der 
größte Zeichner unseres Jahrhunderts« nicht zurückzuscheuen 
braucht. Außer dem Katalog enthält das vorzüglich ausge- 
stattete Werk noch eine Einleitung des Herausgebers, einige 
Aufsätze Kubins und einen gut gewählten Bilderteil. 
Leopold Zahn 


DAS BILD DER WELT 


Da ist keiner, der sie nicht köstlich, ja bezaubernd findet: 
die kleine Weltkarte, die ich — wenn auch nur in einem 
Neudruck — seit einigen Tagen an meine Zimmerwand ge- 
heftet habe. »Das ist die Mapa mu(n)di vn(d) alle Land 
vn(d) Kungkreich wie sie ligend in der ga(n)tze Welt«, ver- 
kündet sie stolz. Hanns Rüst hat sie am Ende des 135. Jahr- 
hunderts für das unwissende Volk gezeichnet. Oben (im 
Osten!) finden wir das ummauerte Paradies mit Adam und 
Eva unter dem Baum der Erkenntnis. An seinen Wurzeln 
entspringen die vier Paradiesesströme: »Eufrates«; »phison 
dz wasser oder ga(ng)es« unter dem Turm »babaloni« durch- 
fließend; »Tigris« und »Nilus dz waser vn(d) gat egippte(n) 
v(nd) more(n)land«. Links von Babylon zeigt sich in einem 
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Kreis ein Mann mit einem Apfel, rechts sitzen in einer Um- 
zäunung Sonne und Mond auf je einem Baum. Auf halber 
Länge des Euphrat zweigt ein Gewässer ab, an dem ver- 
zeichnet sind »libani, mesopotania, gordan« und am Ende 
»erabium dot mer«. Im Kartenmittelpunkt finden wir Jeru- 
salem, und ringsherum im Kreis angeordnet die biblischen 
Stätten. »cipern« ist die einzige bezeichnete Insel im Mittel- 
meer. Von ihr, schräg nach links unten erstreckt sich statt 
der Adria »dz mittelmeer« mit »venedig«. Italien und Grie- 
chenland hat der Zeichner sichtlich vertauscht. Doch beginnt 
man gleich mit den Irrtümern, so findet man so leicht kein 
Ende: »cicilia« mit dem »ettna« ist festestes Festland, »cart- 
tago« dagegen eine Insel, »engenland« liegt »hispania« 
gegenüber und die »friessen« haben sich südlich von »franck- 
rich« angesiedelt. Aus den zwei Säulen des Herkules sind 
drei geworden, ausdrücklich bezeichnet: »dz send iii seil i(n) 
de(m) faulle(n) mer«. Wie köstlich diese Irrtümer, wie be- 
zaubernd diese Naivität! So sagen wir, denen das Antlitz 
der Erde kaum ein weißes Fleckchen mehr bietet, in das 
sich Leute mit »zween kepff« oder ein richtiger schwarzer 
Mohr einzeichnen ließe. Swifts Spottvers auf die Karto- 
graphen, die alle Zwischenräume mit wilden Zeichnungen 
schmücken und auf die unbewohnbaren Hügel Afrikas an 
Stelle von Städten Elefanten placieren, trifft nicht mehr zu. 
Wir kennen fast jeden Punkt der Erde, alles ist vermessen 
und berechnet, die Phantasie ist aus dem Spiel geworfen, 
das Spiel der Vorstellung zu Ende. Wir haben uns geeinigt 
über das Bild unserer Erde, haben uns geeinigt über Farben 
und Zeichen und die verschiedenen Systeme der Projektion, 
geeinigt darüber, daß Norden »oben« ist und das Paradies 
nicht vermeßbar. Es ist endgültig festgestellt, daß die Erde 
weder eine flache Scheibe ist, wie sie — umflossen vom »bit- 
teren Fluß« — auf einer babylonischen Weltkarte um 500 
v. Chr. dargestellt wird, noch Mandelform hat wie auf der 
sogenannten »Genuesischen Weltkarte« von 1457, auf der 
südlich des Roten — wirklich roten! — Meeres der dunkel- 
häutige Erzpriester Johannes die Kreuzfahne aufpflanzt und 
der Turm östlich des Kaspischen Meeres daran erinnert, daß 
sich hier die Eisentore befinden, wo Alexander der Sage 
nach die Tartaren einschloß: ein geheimnisvoller und leben- 
diger Bericht von den Reichen und Wundern der Erde, von 
geistlichen und weltlichen Fürsten, Flügelmenschen, Sirenen 
und wilden Tieren, noch nicht gefesselt ans Nur-sachliche, 
Nur-nützliche, noch geschaffen in der Freiheit des Weg- 
lassen-dürfens und des Erfindens. Aber auch schon mit dem 
notwendigen Zug zur pedantischen Richtigstellung und zum 
nüchtern Messenden der »Tabula Moderna«. (Vergl. unsere 
Farbtafel).—Wie köstlich und wie herrlich naiv, sagen wir zu 
den alten Karten; sagen’s mit dem Stolz dessen, der sich nicht 
mehr dem Zufall und dem Irrtum überlassen braucht. Unser 
moderner Weltatlas zeigt jede Falte der Gebirge, jede Bie- 
gung der Ströme, zeigt die Tiefen der Meere und die Meter- 
zahlen der Berge. Auf meinem Atlas ist im Loch Ness kein 
Seeungeheuer eingezeichnet (das vor Jahren einmal Mode 


66 


war). Ich fuhr hin, und es war wirklich keines da. Der mo- 
derne Kartograph kennt keine Wunder. Und das gibt uns 
das Gefühl von Sicherheit. Mit der Karte verirrt man sich 
nicht: Schiffe und Flugzeuge langen richtig an, und wenn 
einmal nicht, dann fällt die Schuld nicht der Karte zu. Sie 
irrt sich nie (mehr). Darum vielleicht auch unsere Liebe zu 
alten Karten, ihren Wirrungen und Irrungen. Man weiß es 
besser und braucht sie nicht ernst zu nehmen, diese alten 
Karten. Und wir hängen sie als Dekorationsstücke an die 
Wand. Aber drückt sich damit unsere ganze Meinung aus? 
— Ist es nicht vielmehr so, daß wir — mit unserem Schul- 
atlanten im Regal — nicht unserer Freiheit inne werden, 
sondern jener der alten Kartographen, die sich das Antlitz 
der Erde noch vorstellen und ausmalen durften, die seinen 
Wundern nahe waren, näher als wir unserer wirklicheren 
Wirklichkeit, deren kartographisches Bild sich nun unver- 
änderlich und absolut verbindlich niedergeschlagen hat? — 
Nicht nur als Kuriosa lieben wir die alten Bilder unserer 
Erde, sondern als Dokumente der Freiheit des schöpferi- 
schen Menschen, der Freiheit des Künstlers. Darum hängen 
wir alte Karten zwischen unsere Bilder, bewahren wir sie 
unter Zeichnungen und graphischen Blättern. Nicht als 
Kunstwerke, aber als Bilder unter Bildern dieser Welt, von 
denen Franz Marc sagt, was sie sind: »das Auftauchen an 
einem fremden Ort«. 

Anlaß zu diesen Gedanken gab das kürzlich im Safari-Ver- 
lag, Berlin, erschienene Werk von Leo Bagrow »Geschichte 
der Kartographie« (DM 24,—), dessen Inhalt auch nur kurz 
zu referieren so unmöglich wie zwecklos ist, hat der Leser 
nicht wenigstens eine Auswahl der 228 Karten-Wiedergaben 
(davon 112 Kunstdrucktafeln und 8 farbige Reproduktionen) 
zur Hand. Sie ergeben vom Altertum bis zur Mitte des 
18. Jahrhunderts — die Naturvölker nicht ausgelassen — 
einen Längsschnitt durch alle Versuche, des Bildes der Erde 
habhaft zu werden. Der Text von Bagrow, bei aller Exakt- 
heit immer lebendig und ohne Ballast, eröffnet uns ein neues 
Wissensgebiet, das jedem Kultur- und Kunsthistoriker, von 
den Geographen nicht zu reden, anempfohlen sei. — Sehr 
bedauerlich ist, daß der Verlag auch bei diesem Werk, das 
herstellungsmäßig ganz besondere Anforderungen stellt, an 
dem Format seiner übrigen Kunstbücher festhielt. Sichtlich 
entgegen den Wünschen des Autors, der sich für die unzu- 
längliche Größe der Reproduktionen gleich zu Anfang ent- 
schuldigt. Aus Gründen der Preiskalkulation wird man hier 
Nachsicht walten lassen müssen. Sehr unangenehm und 
durchaus vermeidbar — und das gilt für fast alle Safari- 
Bücher dieses Formates — aber ist die unverhältnismäßige 
Breite der Zeilen: bei 15 cm langen Zeilen in kleinem 
Schriftgrad kann das Auge nur schwer den Anfang der 
nächsten Zeile aufsuchen und ist schnell ermüdet. So weit 
sollte man in der Betonung des »Verlags-Stils« nicht gehen, 
daß die Lesbarkeit eines Buches diesem Stil geopfert wird. 
Daß der fesselnde Inhalt in unserem Fall solche Mängel auf- 
hebt, ist nur ein mildernder Umstand. Ulrich Conrads 
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In Memoriam Otto Geigenberger 


Geigenberger, in Wasserburg geboren, stammte aus einer 
alteingesessenen Steinmetzen- und Bildhauerfamilie dieser 
Stadt am Inn. Nach dem Studium am Polytechnikum und an 
der Kunstgewerbeschule in München war er Lehrer an ver- 
schiedenen Schnitzschulen, ehe er sich, unbefriedigt von 
seinem Beruf, entschloß, Maler zu werden. Zahlreiche Rei- 
sen nach Frankreich, Italien, Belgien, Holland Jugoslawien 
und durch Deutschland machten aus ihm den Maler mit dem 
höchst feinfühligen Farbensinn. In seinen Kompositionen 
bevorzugte er Blau, Rotbraun, Blaugrün und Weiß. Seine 
Studien und Aquarelle, die sich im Aufbau auf das Wesent- 
liche, das markant Architektonische beschränken, malte er 
vor der Natur. Vor allem schilderte er immer wieder seine 
bayerische Heimat. Aus vielen Studien gingen dann spä- 
ter seine großen Ölbilder hervor. Zweifellos hatte Geigen- 
berger von den Impressionisten, von C&zanne und Vlaminck, 
Anregungen empfangen. Von der Problematik jedoch, die 
sich in der europäischen Malerei um die Jahrhundertwende 
findet, hielt er sich völlig fern: ein Glücklicher, Sinnen- 
froher, der sich mit tiefem Ernst um seine ganz eigene Auf- 
gabe mühte. — Am Ende der zwanziger Jahre erschienen 
seine Bilder auf den großen Ausstellungen, vor allem denen 
der Berliner und Münchener Sezessionen. Er wurde mit dem 
Rom- und dem Dürerpreis ausgezeichnet. — In Ulm, wohin 
ihn ein Auftrag gerufen hatte, starb er im Sommer 1946 als 
Fünfundsechzigjähriger. 
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CARLO MENSE, BILDNIS O. GEIGENBERGER 
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OTTO GEIGENBERGER 
AN DER PERIPHERIE 
VON ROM 
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AUS DEM NOTIZBUCH DER REDAKTION 


PERSONALIA 
Otto Kümmel 
asienforscher Prof. Dr. Otto Kümmel. Seine Veröffentlichun- 


gestorben. Im 78. Lebensjahr starb der Ost- 


gen über japanische Kunst haben ihm einen international 
anerkannten Namen verschafft. Von 19534 bis 1945 war 
Kümmel Generaldirektor der Staatlichen Museen zu Berlin; 
durch stille Beharrlichkeit vermochte er damals, viele Zu- 
mutungen von Parteiseite abzuwehren und den Ruf der 
ehemals »Königlichen Museen« als Stätte objektiven For- 
schens zu bewahren. Unter seiner und E. Hanfstaengls Lei- 
tung wurde 1936 die berühmt gewordene Schau »Große 
Deutsche in Bildnissen ihrer Zeit« veranstaltet, in der u.a. 
Corinth, Marc, Macke und Lehmbruck Aufnahme fanden, 
die damals bereits als »entartet« verunglimpft wurden. 
Georges Braque, der langjährige Weggenosse Picassos und 
Verfechter des Kubismus, feiert am 13. März 1952 seinen 
70. Geburtstag. Braque lebt und arbeitet heute in Varenge- 
ville bei Dieppe. 

Ewald Matare beging am 28. 2. seinen 65. Geburtstag. Der 
gebürtige Aachener lehrt heute an der Kunstakademie Düs- 


seldorf. 
» 


HEINRICH ZILLE, STRASSENSZENE 


große internationale Kunstausstellung unter den Auspi- 


- ] nor 
zienacs Kong 


für Kulturelle Freiheit wird vom 28. April 
bis zum 31. Mai in Paris stattfinden. Die Ausstellung soll 
alles das zeigen, was freie Menschen auf künstlerischem und 
kulturellem Gebiet während der ersten Hälfte des 20. Jahr- 
hunderts geschaffen haben. Die Auswahl für die Gemälde- 
Ausstellung trifft der Direktor des »Museums für Moderne 


Kunst 


ischen und amerikanischen Museen und Privatsammlungen. 


New York, James Johnston Sweeney, in europä- 


Kunstau 
Ausstellung teilt mit, daß a 


stellung »Eisen und Stakl«. Das Kuratorium der 
lie Verkaufslose der Ausstellung 
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WILHELM GEISSLER, HOLZSCHNITT 


abgesetzt werden konnten und der zum Ankauf von Wer- 
ken vorgesehene Betrag von 100000 DM nunmehr zur Ver- 
fügung steht. 


Die Westfälische Kunstausstellung 1952 wird von der Pro- 
vinz Westfalen und dem Westfälischen Kunstverein im 
Herbst in Münster veranstaltet. Alle in Westfalen gebore- 
nen oder dort ansässigen Maler, Bildhauer und Graphiker 
werden zur Teilnahme aufgefordert. Die Ausstellung wird 
mit der Verleihung des Conrad-von-Soest-Preises der West- 
fälischen Provinzialverwaltung verbunden sein. Näheres: 
Landesmuseum Münster, Domplatz. 


Ein Arbeitskreis für industrielle Formgebung des Bundes- 
verbandes der deutschen Industrie hat sich in Köln kon- 
stituiert. 


Den Hamburger Lichtwark-Preis, der in Höhe von 15000 DM 
zum erstenmal vergeben wurde, erhielt der Maler Oskar 
Kokoschka (10000 DM). 5000 DM wurde an Hamburger 
Nachwuchskünstler vergeben. 


Kokoschkas Gemälde »Sinnierende Kinder«, das wir in Heft 
3/1951 abbildeten, ist im Herbst vergangenen Jahres vom 
Leopold-Hoesch-Museum der Stadt Düren mit Hilfe einer 
Spende der Dürener Industrie erworben worden. 


August Macke in New York. Die Fine Arts Associates in 
New York veranstalten eine von der Galerie Vömel, Düssel- 
dorf, zusammengestellte Ausstellung von August Macke. 
Die Ausstellung soll im Frühjahr in Bonn und Düsseldorf 
gezeigt werden. 


Neue Ausstellungsräume eröffnet Dr. Ernst Hauswedell im 
Hause Hamburg 36, Fontenay 4, am 3. März 1952 mit einer 
Ausstellung »Moderne Maler und Bildhauer als lilustra- 
toren«. In dieser Ausstellung werden Arbeiten der bedeu- 
tendsten Künstler des 19. und 20. Jahrhunderts gezeigt. 
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Die 47. Buch- und Graphikauktion findet am 28. und 29. März 
1952 in den neuen Räumen des Antiquariats Dr. Ernst Haus- 
wedell, Hamburg 36, Fontenay 4, statt. Wertvolle Bücher, 
Autographen, Graphikblätter und Handzeichnungen kom- 
men zur Versteigerung. Der reich illustrierte Katalog wird 
Anfang März verschickt. 


Ein Graphisches Kabinett in Heidelberg eröffnete Frau Dr. 
Hanna Griesebach. Es sollen vornehmlich junge unbekannte 
Künstler aus dem süddeutschen Raum gezeigt werden. 


Künstler-Lexikon des 20. Jahrhunderts (Thieme-Becker). Die 
Redaktion des Lexikons bittet um Überlassung von Perso- 
nalien und kurzen biographischen Skizzen an Herrn Bern- 
hard Jasmand, (10a) Zinnwald/Erzgebirge. 


Der Kulturfilm »Ernst Barlach« (Alfred-Ehrhardt-Film, Ham- 
burg) wurde bei den internationalen Filmfestspielen in Sao 
Paulo, Brasilien, mit dem ersten Preis ausgezeichnet. 


Ein Jahrbuch der Auktionspreise ist vor kurzem im Verlag 
Dr. Ernst Hauswedell & Co. in Hamburg erschienen. Es be- 
handelt die Versteigerungsergebnisse für Bücher und Auto- 
graphen des Jahres 1950 in Deutschland, Holland, Öster- 
reich und der Schweiz. Beiträge von Bernhard Wendt und 
Sigfred Taubert behandeln die wirtschaftliche Situation des 
Antiquariats und geben einen Überblick über ausländische 
Fachliteratur des Gebiets. Ein umfangreicher Anhang ent- 
hält die Spezialgebiete, vor allem der deutschen Antiqua- 
riatsfirmen. 


Freude an Büchern nennt sich eine lebendig redigierte lite- 
rarische Zeitschrift, die im Donau-Verlag, Wien I, Oppolzer- 
gasse, erscheint. Das erste Heft 1952 bringt ein Gespräch mit 
Alfred Kubin »Über Geist und Gestalt der Buchillustration«. 


Unter dem Namen »Philobiblon« erscheint eine neue Folge 
von Lagerkatalogen des Buch- und Kunstantiquariats Dr. 
Ernst Hauswedell in Hamburg. »Philobiblon« enthält wei- 
terhin Textbeiträge, Vorberichte über Ausstellungen und 
Auktionen und ausführliche Berichte über die Arbeit des 
Verlages Dr. Ernst Hauswedell & Co. 


Unbehauste Kunstschätze 

Kölns Kunstschätze — man denke nur an die Werke von 
Stefan Lochner über Rembrandt bis Liebermann im Wallraf- 
Richartz-Museum, an die wohl nirgendwo so reiche Fülle 
römischer Gläser der römisch-germanischen Sammlung, an 
die kirchliche Kunst des Schnütgen-Museums und an die 
Sammlung Haubrich — machen die Stadt am Rhein zu einer 
Kunstmetropole Europas. Ihre Bestände, mit Ausnahme 
einiger bedeutender moderner Bilder, die als »entartet« ins 
Ausland verkauft wurden, blieben erhalten. Nur die Mu- 
seumsbauten wurden zerstört. 1945 richtete die Museums- 


verwaltung unter der Leitung des Direktors Prof. Reide- 
meister im Gebäude der alten Universität notdürftige, aber 
brauchbare Ausstellungs-, Lager- und Werkstatträume ein. 
Die Kölner Bürger und viele andere Kunstfreunde konnten 
den Museumsbesitz, wenn auch nur in Teilen, endlich wie- 
dersehen. Die magazinierten Werke wurden kontrolliert und 
gepflegt und die durch Auslagerungen beschädigten Stücke 
restauriert, soweit die Mittel es zuließen. Diese Situation 
war gewiß nicht ideal, aber sie war erträglich. Da geschah 
Unbegreifliches. Die Stadtverwaltung bot im vergangenen 
Frühjahr die alte Universität dem Bund für eine Dienst- 
stelle des Wirtschaftsministeriums an, ließ ihre Kunstschätze 
in Türme der mittelalterlichen Stadtbefestigung und in drei 
Vorort-Lager einer Fabrik unterbringen und baute das Haus 
für die Zwecke jener Dienststelle um. Jedoch — und nun 
höre und staune man, das so eilig willkommen geheißene 
Büro blieb in Frankfurt. Stattdessen ist seit dem 15. 9. 1951 
nun die Musik dort eingezogen. 


Wenn die Situation der Kölner Museen bis dahin erträglich 
waren, jetzt wurden sie unmöglich. Pläne für die Zukunft 
halfen in diesem Moment nicht viel. Es mußte unverzüglich 
gehandelt werden. Da Düsseldorf gern helfen wollte, lieh 
man also barocke bis impressionistische Bilder des Wallraf- 
Richartz-Museums und wesentliche Teile der römisch-ger- 
manischen Sammlung nach dorthin aus. So war wenigstens 
ihre sachgemäße Behandlung gewährleistet. Die Sammlung 
Haubrich wurde »auf Reisen geschickt«. Die Werke der 
Kölner Malerschule aber vertrugen keinen Klima-Wechsel. 
Der Kustos des Museums, Dr. May, schuf deshalb, quasi aus 
dem Nichts, im halbzertrümmerten »Haus der rheinischen 
Heimat« am Deutzer Rheinufer eine »Schatzkammer mittel- 
alterlicher Malerei«, in der nun die Tafeln eng nebenein- 
ander hängen. Dabei gewann Dr. May sogar noch Bibliothek, 
Lesezimmer, Büro und Werkstatt und einen kleinen Saal für 
periodische Ausstellungen des Kupferstich-Kabinetts. Eine 
bewundernswürdige Improvisation! Für das Schnütgen- 
Museum wurde indessen die St. Cäcilien-Kirche hergerichtet. 
Aber 180 000,— DM fehlen noch, um das Museum dort ein- 
zurichten. 


Als einziges in der verworrenen Planerei sind jetzt greifbar: 
Pläne für das Wallraf-Richartz-Museum. Die Stadt forderte 
von den Architekten Adolf Abel, Heinrich Bartmann, Domi- 
nikus Böhm, Ernst Panzer, Hans Schumacher und Rud. 
Schwarz Entwürfe für das bisherige Gelände an der Mino- 
riten-Kirche. Die Architekten legten jetzt ihre Modelle und 
Zeichnungen vor. Die Entwürfe wurden lebhaft diskutiert, 
und ein aus Bau- und Museumsleuten (keiner davon aus 
Köln! Vorbildlich!) zusammengesetztes Gutachterkollegium 
empfahl den Entwurf der Architekten Prof. Schwarz und 
Bernard zur Ausführung, da diese Lösung gegenüber dem 
ganz neuartigen und zweifellos interessantesten Entwurf von 
Böhm neben ausgeglichenerer Gestaltung auch museums- 
technische Vorteile bietet. Der empfohlene Entwurf wird als 
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ein wesentlicher Schritt in Richtung auf einen zeitgemäßen 
Museumstyp bezeichnet. — Die Kölner Kunstfreunde hoffen, 
daß der Bau bald beginnt, nachdem der Kölner Oberbürger- 
meister wenigstens die Grundsteinlegung für dieses Jahr 
zugesagt hat. Heinz Held 


Du und die Musik. »Eine Einführung für alle Musikfreunde« 
ist der Untertitel dieser im Verlag Druckhaus Tempelhof, 
Berlin, erschienenen Musikgeschichte, die in präziser, wissen- 
schaftlicher und dabei allgemeinverständlicher Form einen 
gewaltigen Stoff vermittelt. Der Verfasser, Friedrich Herz- 
feld, hat dem Urbeginn der Musik, diesem »Geschenk der 
Götter« nachgeforscht und ihre Entwicklung bis in die neueste 
Zeit verfolgt. Daß es Musik, daß es Gesang seit den Ur- 
zeiten der Menschheit gab, ist sicher. Wie mag sie geklungen 
haben? »Und das Köstlichste: die Töne / der Musik, die im 
Entstehen / schon enteilen, schon vergehen« (Hermann 
Hesse). Wir können annehmen, daß der Gesang der Vögel, 
die Rhythmen des Gehens, des Tanzes, der Arbeit Vorstufen 
der Musik gewesen sind. Man fand kleine aus Knochen ge- 
schnittene Pfeifen, die aus der Steinzeit stammen. Es sind 
die ältesten auf uns gekommenen Musikinstrumente. Man 
schätzt ihr Alter auf 50000 Jahre(!). Welch weiter Weg von 
diesen einfachen Pfeifen zur Harfe und zur Laute, die ägyp- 
tische Mädchen auf einer Wandmalerei aus dem 14. Jahr- 
hundert v. Chr. spielen. — Vor allem ist es die bildende 
Kunst, die auf diesem Gebiete Aufschluß gibt. Ein griechi- 
sches Vasenbild aus dem 5. Jahrhundert v. Chr. zeigt bereits 
eine Lyra, deren Klangkörper eine Schildkrötenschale ist: 
Vorstufe aller Saiteninstrumente mit Resonanzkörpern. Den 
Griechen war Musik Kunst und Wissenschaft zugleich. Sie 
waren es, die als erstes Volk eine Notenschrift erfanden, in 
der uns etwa ein Dutzend griechischer Melodien überliefert 
sind. — Aber wollen wir anfangen, den 400 Seiten umfas- 
senden Band durchzublättern? Er ist reich illustriert mit 
technischen Zeichnungen, die den Bau und das Aussehen der 
verschiedenen Instrumente wiedergeben; mit Noten- und 
Schriftstücken aller Zeiten; mit vielen bildlichen Darstel- 
lungen, die sich auf unser Thema beziehen. Wieviel wird 
musiziert auf den Gemälden und Zeichnungen aller Zeit- 
alter! Und welche Fülle von Instrumenten kann man bereits 
auf mittelalterlichen Bildern und Holzschnitten entdecken! — 
Die großen Meister der Musik werden nicht nur biogra- 
phisch, sondern auch im Bilde auf Stichen, Zeichnungen oder 
Photos vorgestellt. Karikaturistische Zeichnungen sind zur 
Unterbrechung und Untermalung des ausgezeichneten Textes 
eingestreut. Wer beim Lesen auf Fachausdrücke stößt, braucht 
nur hinten im alphabetischen Register nachzuschlagen; hier 
findet er alle wichtigen Begriffe aus dem Bereich der Ton- 
kunst erläutert. — Auf diesen 400 Seiten wird viel gesagt, 
gezeigt und erklärt. Wiewohl das Buch auch zum syste- 
matischen Lesen einlädt, so wird es doch vor allem als 
Nachschlagewerk im Bücherregal aller Musikliebhaber einen 
ehrenvollen Platz finden. Ruth Klein 
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AUSSTELLUNGSKALENDER 


Aachen, Suermondt-Museum 
März: Ring Bergischer Künstler und Gruppe Ruhrland 
Essen 
April: Hans-Jürgen Kallmann, Neue Arbeiten aus 
Venezuela 
Berlin, Galerie Springer 
8. 2.7. 3.: Georg Muche, Zeichnungen 
Bielefeld, Städt. Kunsthaus 
März: Johanna Schütz-Wolff, Bildteppiche und Holz- 
schnitte 
Darmstadt, Galerie Karl Ströher 
Februar—März: Oskar Schlemmer 
Düsseldorf, Kunstmuseum 
19. 2.30. 3.: Aquarelle und Pastelle (Graphik aus den 
letzten 30 Jahren) 
2. 3.—6. 4.: Kinderbildnisse (Gemälde und Graphik aus 
Museums- und Privatbesitz) 
4. 3.—6.4.: Ewald Matare, Aquarelle (aus Anlaß seines 
65. Geburtstages) 
Hetjens-Museum, bis 23. 3.: Vorkolumbische Keramik 
aus Peru 
17. 2.—23. 3.: Exotische Masken (aus Privatbesitz) 
Frankfurt, Galerie Franck 
14. 2.—11.3.: »TRR«, Automatik, Optische Auflösung, 
Blindmalerei, Zentralgestaltung 
Hagen, Karl-Ernst-Osthaus-Museum 
10. 2.—Q. 3.: Heinz Battke, Wilhelm Imkamp, Hans Kuhn 
Karlsruhe, Badischer Kunstverein 
3.—24. 2.: Oskar Moll, Hermann Kupferschmid 
Kassel, Kunstverein 
16. 2.—16. 3.: Eduard Bargheer, Malerei und Graphik 
Woty Werner, Bildwebereien 
Köln, Kunstverein 
März: Neue Rheinische Sezession 
April: Paul Kleinschmidt 
Mai: Alexander Camaro 
Galerie der Spiegel, Februar—März: Moderne Malerei 
seit Kandinsky 
Mannheim, Kunstverein 
17. 2.—16. 3.: Richard Seewald, Gemälde und Graphik 
1912 bis 1951 
Galerie Rudolf Probst, Februar—März: Georg Meister- 
mann, Neue Ölbilder 
April: Emil Nolde, Gemälde, Aquarelle, Graphik (aus 
Anlaß des bevorstehenden 85. Geburtstages — Gemein- 
schaftsveranstaltung mit der Kunsthalle Mannheim) 
München, Galerie Günther Franke 
12. 2.—31. 3.: Max Beckmann, Graphiksammlung G. F. 
Stuttgart, Staatsgalerie 
Februar—März: Tokaido-Landschaften des Hiroshige 
Württ. Kunstverein: 10.2.9. 3.: Max Ernst, Gemälde 
und Graphik 1920-1950 


»Eine ganz ausgezeichnete Einführung in das Wesen dieser 
russischen Kunst (Christ und Welt) 


Leonhard Küppers 


GÖTTLICHE IKONE 


Vom Kultbild der Ostkirche 


Großformat 
84 Seiten - 10 farbige und 7 einfarbige Bildtafeln 
in Ganzleinen mit Goldprägung DM 12.80 
Bildmappe mit den 10 farbigen Tafeln DM 3.60 


»Ein ebenso ergreifendes wie erhebendes Werk ! Das Wesen 
der Ikone wird in einer umfassenden Mentalitätsdeutung des 
östlichen Menschen aufgezeigt, die einzigartig in der Inter= 
pretierung und Methode ist. Im zweiten Teil des Werkes wird 
zur Theologie einzelner, im Druck meisterhaft reproduzierter 
Ikonen Stellung genommen. Die Sprache ist bei aller wissen= 
schaftlichen Prägnanz vom einfühlenden dichterischen Tenor 
getragen, so daß das vorzügliche Werk allen zugleich ein 
hohes seclisches Erlebnis wird.« (Der Schriftenmaler) 


BASTION-VERLAG 
DÜSSELDORF 


DIE PAPIERFABRIK 
ZUM BRUDERHAUS 
DETTINGEN 


BEI URACH (WURTTEMBERG) 
ist Hersteller des Text- und Umschlagpapiers 
dieser Zeitschrift 
Weitere Erzeugnisse sind u. a.: Holz freie Dünn- 
druck-, Werkdruck-, Offsetdruck- und Kupfertief- 


druckpapiere und auch feine und feinste hadernhaltige 


Erzeugnisse 


Soeben erscheint 


KÜNSTLER ÜBER KUNST 


EIN EWIGER DIALOG 
ÜBER DIE PROBLEME DER KUNST 
VON LEONARDO BIS PICASSO 
IN 2500 ZITATEN 


Mit 64 Künstlerbildnissen 


Ausgewählt und eingeleitet 
von 
EDUARD THORN 


Ganzleinenband 
DM 22.- 


WOLDEMAR KLEIN -BADEN-BADEN 


Die Stelle des Museumsdirektors 
in Wuppertal 


ist am 1.9. 52 neu zu besetzen. Kunsthistoriker mit abgeschlossener 
Hochschulbildung und praktischer Erfahrung im Museumsdienst u 
Ausstellungswesen wollen ihre Bewerbung gehend, 

14 Tage nach Erscheinen dieser Ausgabe, unter Beifügung ei eines aus= 
führlichen Lebenslaufs und entsprechender Belege über die bisherige 
Tätigkeit an den Oberstadtdirektor - Personalamt - richten. Per= 
sönliche Vorstellungen ohne b dere Aufforderung sind zwecklos. 


Der Oberstadtdirektor der Stadt Wuppertal 


E G. BOERNER GEGR. 1826 IN LEIPZIG 


DÜSSELDORF - Kasernenstraße 131 


Neue Lagerlisten: 


Nr. 3: Alte Graphik (November 1951) DM 2.— 
Nr.4: Deutsche Zeichnungen aus zwei 
Jahrhunderten (Februar 1952) DM 2.— 
Nr. 5: Chodowiecki-Sammlung Behre 
(März 1952) . . DMı.- 
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